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I E S I P I E a O I P I E I D ^ I D 
Querido amigo y reópeéable maeótro: S i de ÓUS lahioó Ije aprendido no poco de 
lo cjue ú referente á la noción del ¿¡Irte; ói de ÓUÓ consejoó ¡jan óacado provecljoóas 
enseñanzas mucljoó de loó artiótaó cjue l;an acudido á la Exposición de 1892 > óu 
jiombre es el (jue, por legitimo derecho, debe figurar en la primera página de eóte 
libro. 671 él aparecen coleccionados los Juicios críticos publicados en SEí filottco 
sobre las obras expuestas en el Palacio de ^Bellas ^Irtes, p como en las obras y 
en los juicios I;a tenido tan grande y reconocida intervención, á V. únicamente le 
corresponde este derecho, que se complace muy mucfyo en facerlo efectivo su afectísimo 
amigo y apasionado admirador 
(SLu^iióto Comct* G l a u c o . 

I . 
Críticos y artistas en el Jurado.—La colocación de obras. 
Casi estoy seguro de que no andará muy lejos de rectificar su opinión, un distin-
guido artista catalán que desde las columnas de La Iheria censuró acremente la en-
trada en el Jurado de calificación de gentes que no saben manejar los pinceles del 
pintor ó los palillos del estatuario; pues si el articulista sostenía que sólo los artistas 
eran competentes para juzgar las obras de arte, no creo que pueda darse por satisfecho 
con el criterio puesto en práctica por el Jurado, eu lo que se refiere á la colocación de 
los cuadros, criterio contra el cual protestó, por cierto, uno de sus más dignos indi-
viduos, el Sr. Moreno Carbonero. 
Las afirmaciones absolutas son insostenibles las más de las veces, y mucho más 
en el terreno del arte, donde, por ser todo personal, es todo cuestionable. 
Afirmar que únicamente los artistas son capaces de juzgar una obra de arte, no 
sólo es una afirmación falsa en sí, sino que lo es por la demostración brutal del hecho. 
Todos los libros y revistas de arte que se publican en el mundo, ¿acaso están escritos 
por artistas? 
La función de juzgar es completamente distinta de la función de producir; para 
ésta se requiere un talento sintético, y para aquella uno analítico; y el análisis es preci-
samente todo lo contrario de la síntesis. 
Hay algunos artistas españoles, pocos, muy pocos en número, que si pueden eje-
cutar bien, saben juzgar mejor, y entre ellos cabe citar desde luego, á Pradilla, Aranda 
y Sala; pero la inmensa mayoría de nuestros pintores y estatuarios no tienen la ilus-
tración de estos eximios artistas y ejecutan por intuición sin darse cuenta ellos mis-
mos de las bellezas y defectos de sus obras. 
Además; el artista por lo mismo que es ejecutante, tiene un criterio cerrado, y 
todo lo que se aparta de su procedimiento técnico, necesariamente ha de parecerle 
malo. Si ve y ejecuta de una manera determinada, es porque ésta le parece mejor, 
pues nadie practica el mal á sabiendas en este orden de cosas, y es claro y evidente por 
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tanto, que pareciéndole bueno lo suyo, ha de encontrar malo todo lo que se aleje de su 
especial manera de sentir el arte. 
El crítico está muy por cima de estas estrecheces de escuela, y tiene el deber de 
juzgar por igual á todos, porque en arte nadie tiene el privilegio exclusivo en la pro-
ducción estética de la belleza. 
Artistas ó críticos son buenos ó malos para formar parte de un Jurado, según sus 
condiciones personales; pero no por otra razón, pues profundizando en el trabajo ana-
lítico completamente desprendidos de las afecciones personales que tanto pueden, ó de 
las preocupaciones de escuela que tanto apasionan, todos, críticos y artistas, son exce-
lentes en la dificilísima tarea de juzgar las manifestaciones múltiples del arte. 
El que estas líneas escribe, que ha tenido el honor de formar parte de varios Ju-
rados, tanto nacionales como extranjeros, ha podido apreciar, no sólo la conveniencia, 
sino la necesidad de que á los Jurados de calificación vayan personas que se hayan dis-
tinguido en las artes y en la crítica, pues del consorcio de unas y otras aptitudes puede 
salir una obra que se acerque en lo posible á la perfección, por más que la distancia 
entre ésta y el propósito sea siempre grande por la imperfecta condición humana. 
El artista aporta su conocimiento del dibujo y su práctica en el manejo del 
pincel, y puede apreciar mejor que otro alguno las condiciones plásticas de la obra; 
pero como no todo es cuestión de forma en la obra de arte, sino que también hay en 
ella el pensamiento que guió la mano, al crítico toca analizar estas condiciones psíqui-
cas, que dadas las modernas tendencias del arte, son tan importantes como las pura-
mente formales. 
De la verdad de lo expuesto, da claro testimonio la conducta del Jurado en la co-
locación de obras, y aunque de él forman parte amigos tan queridos para mí, como 
Martínez Cubells, Moreno Carbonero y Muñoz Degrain, no ha de ser esto causa para 
que trueque en aplauso lo que sólo censura, y censura acerba merece. 
Medir por el mismo rasero al que ya tiene una personalidad y una reputación, que 
al alumno recién salido de la Escuela que se presenta con el fruto de su inexperiencia; 
colocar en los mejores sitios de las mejores salas cuadros que, una vez admitidos por 
la funestísima intervención del Jurado anterior, debían haber sido escamoteados por 
las galerías altas, de modo que no vinieran á perjudicar las producciones de nuestros 
más celebrados artistas; traer, en suma, al mundo del arte estos procedimientos, ver-
daderamente anárquicos, será un modo fácil y conocido de obtener el aplauso de los 
más, que son los peores, pero no es una conducta que pueda alabarse por los que tie-
nen costumbre de ver cómo se organizan Exposiciones de esta naturaleza en el ex-
tranjero. 
Nada arguye la falta de local, para que puedan estar bien colocados los mil y pico 
de cuadros que los artistas españoles han presentado, y nada justifica tampoco, que los 
cuadros de Agrasot, Moreno Carbonero, Martínez Cubells y Muñoz Degrain, miembros 
todos del Jurado, hayan ido á ocupar los peores lugares.de las peores salas. La buena fe 
no la necesitaban acreditar de este modo artistas de su reputación y de su nombradla, y 
si alguien dudara un solo instante, jamás sería yo quien abrigara ni la sospecha siquiera 
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de que hubieran procedido con aviesa intención, pues conozco de muy antiguo á todos 
ellos y puedo certificar que, si como artistas valen mucho, como hombres valen mAs. 
No; mala fe no ha habido por parte de nadie, pero si un amor á la rutina y á la 
tradición y un apego á lo que siempre han visto aquí y á lo que nunca vieron fuera. 
Aun después de haber pasado algunos días estudiando la Exposición, no es posi-
ble formar un juicio acabado y definitivo del valor real de ésta; pero por lo que ya está 
colgado, que es toda la parte española y parte de la sección alemana, sí puede afirmarse 
que ésta es una de las más notables y quizá la primera de cuantas llevamos celebradas 
en Madrid. 
No abundan, por fortuna, los cuadros de grandes dimensiones, ni estos son todos 
buenos, ni siquiera medianos; pero en cambio en cuadros pequeños tenemos muchos 
que desde luego pueden calificarse de verdaderas obras maestras. 
He adelantado esta mi opinión, aunque no me ocuparé de la crítica detallada de 
las obras expuestas en el palacio de Bellas Artes hasta que la Exposición haya sido 
inaugurada, para contrarrestar de algún modo el juicio que formará el público en su 
primera visita, pues estoy seguro de que éste no ha de ser muy lisongero para* el arte 
español contemporáneo. 
Ningún público de Europa, y mucho menos el nuestro, está compuesto en su tota-
lidad de personas peritísimas en arte; en él hay gentes que por haber educado el gusto 
no sólo con la visita frecuente á los Museos sino con la lectura diaria de obras sobre 
arte, saben avalorar las condiciones de un cuadro ó de una escultura; pero también 
hay otros, que constituyen la inmensa mayoría, á quienes hay que darles la opinión ya 
hecha, ó por lo menos, ponerles en condiciones de que fácilmente distingan lo bueno 
de lo malo. 
Moreno Carbonero, Sorolla, Bilbao, Beruete, Martínez Cubell?, Rusiñol, Graner, 
Herrer, Muñoz Degrain, Morera y otros muchos que han presentado colecciones más ó 
menos numerosas, ven sus cuadros dispersos por todas las salas de la Exposición, y 
esto perjudica muy mucho al artista, porque no es posible aunar la impresión del cua-
dro que se contempla con el recuerdo del que ya se vió; cuando entre uno y otro hay 
que llenar una laguna de desatinos. 
Precisamente en esta Exposición—á la cual concurren varias secciones extranjeras, 
aunque estas no sean escogidas ni por el número ni por la calidad de los cuadros que 
presentan—debía haber tenido más esmero el Jurado de calificación en haber for-
mado unas cuantas salas españolas, dignas de competir con las extranjeras; pero por 
virtud del procedimiento seguido, la impresión general es desagradable, como no po-
día menos de suceder, cuando lo bueno está mezclado y perdido entre lo malo. 
En todos los países del mundo hay un gran respeto para con los maestros, y á es-
tos y no á los advenedizos se les reservan los lugares preferidos en la Cymase; mas 
aquí, el Jurado, entendiendo las cosas de otro modo, ha llenado los primeros puestos 
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con lo peor que encontró á mano, y ha relegado al rincón las obras verdaderamente 
notables. 
No valía la pena, ciertamente, que artistas de la reputación de los que componen 
el Jurado hubieran perdido su tiempo lastimosamente en ir colgando al acaso las obras 
que encontraron depositadas en los amplios salones de la Exposición. Para realizar esta 
labor, bastaban y aun sobraban los mozos del Museo, encargados de la cuelga material 
de los cuadros. 
Pero si censurable es la conducta del Jurado por lo que hasta ahora lleva hecho, 
no lo es menos la intervención oficial del Estado en este gran certamen, que debía 
haber constituido uno de los mayores atractivos de las fiestas del Centenario. 
El dinero que se ha invertido en las salas con luz lateral, habilitándolas de cual-
quier modo con la construcción de tabiques que convierten aquello en una especie de 
caballeriza, bien podía haberse destinado á dotarlas de luz cenital, que es la única 
apropiada para concursos de esta naturaleza. 
De haberlo hecho así, se hubiera gastado el dinero de una manera definitiva, y se 
hubiera introducido una verdadera mejora en las pésimas condiciones de aquel destar-
talado edificio; pero como en este país hay la costumbre de hacer las cosas dos veces, 
costando, por tanto, el doble de lo que debieran costar, á la cantidad no escasa que en 
las obras realizadas se ha invertido, habrá que añadir la que se invierta el día que todo 
aquello venga al suelo para abrir las claraboyas que faciliten la luz cenital. 
Por lo que se refiere á la Sección retrospectiva, que'tan curiosa podia haber resul-
tado para darse cuenta del adelanto verdaderamente gigantesco que en tan pocos años 
ha realizado nuestro arte contemporáneo, como no se ha contado con el auxilio de los 
particulares, que tan valioso podía haber sido en esta ocasión, si hubieran acudido al 
llamamiento del Estado los Urzaiz, García Vela, Medinaceli, Bailón, etc., etc., los cua-
dros que figuren en esta Sección retrospectiva no serán más que una débil muestra de 
lo que en arte hemos producido en lo que va de siglo, y un testimonio elocuente del 
valor de las producciones adquiridas por el Estado. 
I I . 
Carácter general de la Exposicion.-El respeto á los maestros. 
La Exposición que hoy ha abierto sus puertas al público, no sólo es una de las más 
importantes de cuantas llevamos celebradas en España, por el carácter internacional 
que ostenta, por el número de obras catalogadas y por la calidad de estas, sino porque á 
mi juicio señala el primer paso dado por los artistas españoles en la senda de la verdad. 
Es necesario volver los ojos al pasado y asistir mentalmente al desenvolvimiento 
histórico del arte contemporáneo en lo que va de siglo, para comprender el trabajo, 
verdaderamente plausible, realizado por nuestros artistas. 
Al arte frío y académico de los pintores que inauguran la presente centuria en 
Francia, sucede la generación de los llamados treinta-afiistas, que rompiendo aquellos 
moldes estrechos en que se vació el arte de David, crearon un arte incorrecto, sí, pero 
lleno de expresión y de fuego, que á su vez fué sustituido por las tendencias modernas, 
que hacen de la verdad el objetivo supremo del artista. 
Nuestros pintores han seguido de lejos estos desenvolvimientos sucesivos del arte, 
y no han tenido la gloria de iniciarlos; pero en la Exposición hoy inaugurada se ve 
bien á las claras que tratan de ganar el terreno perdida, entrando con la resolución 
que da el convencimiento por el camino que trazaron primero los artistas de los pue-
blos del Norte, y que después han secundado los que en cuerpo y alma pertenecen á la 
modernísima escuela francesa. 
No es fácil, no, desprenderse de las rutinas aprendidas en los años juveniles, ni 
de las impresiones en el ánimo producidas por las obras de quienes eran ya maes-
tros cuando se daban los primeros pasos en el manejo del pincel; y por esto nues-
tros pintores y nuestros estatuarios hállanse todavía detenidos en la noción que del 
arte tenían Gorot, Dupré, Rousseau, Delacroix, Jerome, Rude, etc., como si no hubie-
ran tenido la menor noticia de la transformación operada por Bastión Lepage, Roll, 
Schmidt, Bretón, Firle, Tadema, Herkommer, Tito, Fremiet y tantos otros, en cuyas 
obras resplandece como luminaria infinita el respeto profundo á la verdad. 
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La nota culminante de la Exposición es ésta: al lienzo de colosales dimensiones, 
donde el artista reproducía una página sangrienta de la historia, ha sustituido el cuadro 
pequeño, donde está retratada la vida contemporánea, es decir, lo que vemos, lo que 
sentimos y lo que comprendemos; y al convencionalismo en el arreglo, á la falsedad 
en los caracteres, á la comodidad en la ejecución, á la soltura en la pincelada y al des-
dibujo en la línea, ha sustituido el arreglo pensado tras de maduro examen, el carácter 
interpretado tras largo y prolijo estudio, la ejecución hecha en el mismo ambiente que 
rodeaba la figura, la pincelada atada á la línea y ésta sujeta á la observación concien-
zuda del natural. 
Mas si esta es la nota culminante del actual certamen, con lo cual basta y sobra 
para legitimar su importancia, no por esto podemos afirmar que todos, absolutamente 
todos, vayan por estos derroteros; pues hay gentes que ya ostentan el título de maes-
tros y otros que todavía no lo han alcanzado, pero que están en camino de obtenerlo, 
que apegados aún á la rutina y á la tradición, no aciertan á desprenderse totalmente de 
estas rancias y añejas preocupaciones. 
Al que cargado de viejos laureles se presenta con las obras de su ingenio, siquiera 
estas se muestren distanciadas de lo que hoy produce el arte universal, sólo tendré 
respeto y consideración; pero á la gente joven, á los que aún están en la plenitud de 
la vida, porque las canas no blanquean su cabeza, ni las arrugas surcan su frente, no 
es posible otra cosa sino la guerra sin cuartel. Tienen las enseñanzas al alcance de su 
mano, y las desdeñan; tienen delante de sus ojos el natural con toda la encantadora 
sencillez de la verdad, y no ven; pueden y no quieren; y para estos, ni puede haber 
perdón, ni puede haber olvido. 
Adelanto este mi criterio de juzgar las producciones artísticas, porque como con-
trasta grandemente con la costumbre aquí establecida por críticos y jurados, es nece-
sario exponer, siquiera sea brevemente, las razones que tengo para ello. 
Que la crítica camine poco menos que á ciegas, y á cada paso se lancen afirmacio-
nes desprovistas de fundamento acerca del verdadero estado del arte en España, ora 
ensalzando éste muy por cima de las escuelas extranjeras, ora depreciándole sin razón 
ni motivo alguno, tienen una buena parte de culpa nuestros más esclarecidos artistas, 
que, ausentes de la patria, no sólo en cuerpo, sino en espíritu, envían todas sus mara-
villosas producciones á los distintos mercados de Europa, sin que España vea una 
muestra siquiera de sus geniales producciones; pero la culpa, y por tanto la responsa-
bilidad, de que nuestros artistas ilustres, sigan semejante línea de conducta, alcanza 
por entero y por igual al público, á la crítica y á los jurados. A nuestro público, que, 
poco aficionado á llenar el retiro del hogar con las obras de los artistas célebres, no ha 
creado un mercado para ellos en su país natal; á la crítica, que si siempre está propicia 
para ensalzar al principiante, siempre también hállase dispuesta á rebajar al maestro; 
y á los jurados, por último, dispuestos en toda ocasión á premiar con largueza antes 
al desconocido que sorprende la opinión sin convencerla, que al que tiene 'una repu-
tación universal, como recompensa á toda una vida de afanes y trabajos, donde abundan 
las victorias v escasean las derrotas. 
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Como no acostumbro á hacer afirmaciones sin que estas vayan seguidas de la 
prueba, y como de estas tengo á mano buen caudal, sólo me basta poner de manifiesto 
dos hechos que por nadie pueden ser negados, para que se juzgue de la exactitud de 
mis afirmaciones. Uno es la conducta tradicional seguida por todos nuestros Júrados 
en la calificación de las obras; otro lo hecho por el Jurado de la actual Exposición con 
la colocación de los cuadros. 
¿Cuántas medallas de honor se han concedido á los pintores y escultores espa-
ñoles en las Exposiciones generales de Bellas Artes desde que Pradilla alcanzó 
tan codiciada recompensa? Ninguna. ¿Cuántas medallas de honor han alcanzado 
los artistas franceses en las Exposiciones anuales de París? Dos cada aíio. ¿Cuáutus 
artistas extranjeros, no teniendo ganadas ya otras recompensas de importancia, 
han alcanzado un primer premio? Ninguno. ¿Cuántos artistas españoles han logrado 
una medalla de primera sin haber alcanzado antes otras de tercera y de segunda? 
Ga&i todos. 
Un desconocido era Pradilla el día que vió premiada Doña Juana la Loca con el 
gran diploma de honor; un desconocido era Moreno Carbonero cuando logró una pri-
mera medalla con E l Principe de Viana; un desconocido era Plasencia el día que le 
medallaron por los Orígenes de la República Romana, y desconocidos eran también 
Luna Novicio, Viniegra, Checa, Ruiz Luna y tantos otros que ascendieron de buenas 
á primeras al grado de capitán general en el escalafón del arte, sin estar seguros quie-
nes concedieron tales recompensas si estos artistas habían llegado al completo des-
arrollo de sus facultades, y sin saber, por tanto, si la importancia del galardón gravi-
taría con excesivo peso sobre estos pintores. 
Unos, como Pradilla, Plasencia y Moreno Carbonero han seguido su camino, sin 
que los deslumhraran los resplandores de la gloria, y han llegado á la meta de la rea-
lidad mucho después de haber llegado á la meta oficial, pero otros... otros en cambio 
han visto hundirse en el mar del olvido sus personalidades ó han presenciado llenos 
de amargura, cómo sus nombres, un día, una hora, un instante gloriosos, rodaban de 
las alturas reservadas á los grandes genios, para irse á confundir con los de aquellos 
otros, que ó no han traspasado las fronteras de la medianía, ó todavía están en los 
umbrales de la nulidad. 
Y si á esto se. agrega las explicaciones cuasi oficiales que un individuo que forma 
parte del Jurado—el Sr. Cánovas y Vallejo—ha dado desde uno de los periódicos de 
más circulación, diciendo que el criterio del Jurado ha sido colocar en los mejores 
puestos las obras de la gente moza, porque ésta es la que viene ansiosa de gloria, 
mientras los maestros no la necesitan, porque ya la tienen, ¿cómo quieren público, 
críticos y jurados que á nuestras Exposiciones concurran los que dentro y fuera de 
España han visto realizadas sus justas y legítimas aspiraciones? ¿Cómo quieren que 
nuestras Exposiciones tengan la importancia de las que en el extranjero se celebran, 
si á ellas acuden todos los que se mueven en primera línea, y á las nuestras sólo la 
gente moza «que viene ansiosa de gloria?» 
Si la conducta que seguimos es la del aplauso al que empieza y la del olvido al 
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que termina, razón tienen nuestros maestros en volvernos la espalda, negándonos su 
poderosísimo concurso. 
Sala, que ya había obtenido dos primeras medallas, ¿por qué no recibió la medalla 
de honor, cuando en la pasada Exposición presentó La expulsión de los judíos, cuadro 
notabilísimo, aunque tuviera sus defectos, como toda obra humana? Benlliure, ¿por qué 
no alcanzó la medalla de honor con La visión del Coloseo, cuadro que aquí no obtuvo 
más que críticas acerbas, y que en Munich, donde el público tiene más costumbre que 
el nuestro de juzgar las obras de arte, causó la admiración de todos, sin distingos ni 
reparos? ¿Por qué no la tienen Jiménez Aranda y Moreno Carbonero, los dos premiados 
con medallas de honor en la última Exposición de Berlín, por dos cuadros que aquí, 
estoy seguro de ello, no hubieran pasado de medianías páralos críticos al uso?¿Por qué 
no la tiene Martínez Cubells, retratista que está á la altura de Lembach y Angelí, de 
Carolus Durand y Bonnat, que por cierto no han necesitado acudir á los cuadros de 
historia para obtener las más altas recompensas, y Villegas, Raimundo Madrazo, Muñoz 
Degrain, Luís Jiménez y Domingo, por qué no se hallan todavía en posesión de tan 
codiciado premio? 
Porque nuestra política en arte es no más que una parte de nuestra total política, 
porque aquí no tenemos más que un pedestal, y de él arrojamos al que subimos ayer, 
para colocar hoy otro, que será arrojado á su vez por el que subamos mañana; porque 
aquí todo lo puede el que tenga por norte y guía de su conducta: Audacia, audacia y 
audacia. 
Si queremos remediar el mal causado, si queremos hacer de nuestras Exposiciones 
certámenes que puedan competir con las Exposiciones extranjeras, es necesario que á 
ellas acudan nuestros primeros artistas; pero estos no vendrán, seguramente, si al 
llegar á su patria sólo encuentran la indiferencia, cuando no la burla y el desprecio. 
Es necesario inspirarnos en la conducta que siguen los Jurados extranjeros, atentos 
á premiar, no solo el cuadro, sino la per sonoridad, porque de esta suerte han conse-
guido los franceses, los ingleses y los alemanes hacer un arte nacional respetado por 
todo el mundo. 
I I I . 
SALA PRIMERA. 
Martínez Abades, Cabrera, Nogales, Santamaría, Ruíz Luna, ligarte, 
Amérigo. 
Diguos de lástima son, yerdaderamente, nuestros artistas, cuando se reflexiona la 
escasa y perjudicial intervención que los extraños toman en lo que constituye la reali-
zación del ideal artístico. 
Apenas abierta la Exposición, cuando ni tiempo ha tenido el público de recorrer 
todas las salas del edificio donde está instalado el actual certamen, cuando ni siquiera 
la crítica seria y concienzuda ha podido formar juicio acabado del valor total de las 
obras, ya hablan unos cuantos, ganosos de sorprender la opinión, de cuadros que 
representan la nota más poética, original y sentida de todos cuantos allí están expuestos; 
ya otros, después de haber recorrido las salas al frote, según propia confesión, declaran 
muy formalmente no haber encontrado nada excepcional, que merezca la medalla de 
honor; y, por último, no falta quien mostrándose en extremo descontentadizo, se 
lamenta de que en su primera visita no hallase un rasgo genial, siquiera fuese incorrecto. 
Cuando nuestros artistas, después del trabajo que les ha costado desprenderse de 
las viejas tradiciones, que tenían sujeto el moderno concepto estético á lo que repre-
sentaba el arte de nuestros abuelos, consideren que aquí se juzga en un minuto lo que 
se pensó en largas horas de meditación y estudio, que aquí se sueña todavía, no ya con 
el clasicismo, ni con el romanticismo, ni con el realismo, sino con la incorrección 
genial, posible es que, pensando en la exactitud de las palabras del poeta, vuelvan á 
«hablar en necio para darle gusto.» 
Mas dejándonos de generalidades que nos llevarían demasiado lejos, por un camino 
que no me he propuesto seguir, entremos de lleno en la critica detallada y menuda de 
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las obras, á nuestro juicio más notables; pues fácilmente comprenderá el lector que si 
nos propusiéramos analizar todos los cuadros sin excepción alguna, el trabajo que nos 
hemos impuesto sería por lo largo, fatigoso, y á la postre estéril, tanto para el que 
busca un juicio sobre la obra ajena, como para el que aguarda el fallo sobre la suya 
propia. 
Entrando en la primera de las salas destinadas al arte español contemporáneo, el 
primer cuadro, en el cual se fija la vista del espectador, es el de Martínez Abades. 
El distinguido pintor asturiano, que ya ha conseguido un legítimo renombre como 
marinista, fiado en el éxito que en la pasada Exposición obtuvo con E l viático ¿i hordo, 
ha presentado esta vez E l entierro del piloto, asunto desenvuelto en un lienzo de gran-
des dimensiones, como todos los que decoran esta sala. 
JUAN MARTÍNEZ ABADES. 
Fotograbado de L . 7?. y C Fotngrajía de Capdevilla, 
E L ENTIERRO D E L PILOTO. 
La escena desarrollada en eí cuadro de la última Exposición, ha tenido un tristísimo 
desenlace. Aquel marino que en el estrecho y obscuro camarote recibía la visita de 
Dios en los instantes supremos que dejaba la tierra de los vivos, era el piloto, y el 
piloto ha muerto. La barca que conduce los restos mortales del pobre marinero, cruzó 
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la distancia que separa al vapor de la escalinata del muelle, y una vez atracada ta 
lancha á las amarras del malecón, los compañeros del muerto sacan el ataúd envuelto 
en la bandera de la nación á que el barco pertenece. El capitán del buque asiste tí la 
ceremonia, y en ella toman parte, además, unos cuantos hombres, viejos lobos de mar, 
que con hachones encendidos propónense acompañar al fúnebre cortejo hasta el cemen-
terio del pueblo. 
E l entierro del piloto representa un adelanto visible sobre la última producción 
importante de Martínez Abades; pero como aún puede hacer mucho más, porque para 
ello tiene sobradas condiciones, no es prudente, hoy por hoy, atenuar sus defectos 
agrandando por otra parte las bellas cualidades que el lienzo atesora. 
La composición es natural y sencilla, y por tanto, la verdad moral en nada se halla 
sacrificada; mas como la entonación general del cuadro no razona que las figuras ha-
yan sido vistas y pintadas á la luz abierta del aire libre, la verdad física no tiene toda 
la exactitud que fuera de desear. 
Siendo acertadísima la composición, muy hermoso el lejano horizonte sobre el 
cual se destacan las figuras, y estas fuertes, robustas y sólidas, parecen superpuestas 
sobre el fondo, sin que estén envueltas por el aire que las rodea, porque el artista no 
ha podido vencer las dificultades todas que tiene el estudio de la figura humana al 
aire libre. 
Fernando Cabrera, á diferencia de Martínez Abades, está muy cerca de la verdad 
física y muy lejos de la verdad moral, y por esto ¡Tierra! hállase muy distante de pro-
ducir la profunda emoción estética que el ánimo sentía cuando se encontraba frente á 
frente de Los huérfanos. En este cuadro, para mí uno de los más acertados de la mo-
derna escuela española, todo era claro, todo era lógico, y la escena se reconstruía con 
una facilidad pasmosa; pero en ¡IHerraf donde la verdad física es exacta, porque 
aquellas figuras tienen el preciso valor que estas toman cuando se destacan sobre la 
claridad del cielo, la verdad psicológica es tan borrosa, que nadie adivina las ideas que 
cruzan por el pensamiento de aquellos seres humanos. 
La idea representa un enterramiento en el patio de un cementerio; mas como en 
las dos mujeres que forman el grupo del dolor, éste no resulta sincero; y en el grupo do 
los chiquillos no hay la curiosidad medrosa de quienes ni pueden ni deben estar fami-
liarizados con estas lúgubres escenas; ni la actitud, un tanto afectada, aunque varonil, 
del hombre que está en el primer plano, no se sabe si es indiferencia mal disimulada 
ó tristeza bien reprimida, resulta que nadie puede adivinar lo que allí pasa. 
¿Quién es el muerto? ¿Es acaso hijo de la anciana y hermano del hombre y de la 
mujer que aún están en la plenitud de la vida? ¿Es acaso esposo de la mujer jóven? 
Y si esto es así, ¿quién es el hombre del primer término y qué papel representa? 
En el cuadro de género con asunto serio, en aquel donde el artista es autor á un 
tiempo mismo de la historia fingida y de la historia realizada, el pensador no puede 
divorciarse del ejecutante, sino que por el contrario, éste ha de ser esclavo de aquel. 
— 18 — 
No es lícito en cuadros de esta índole poner la figura allí donde una línea necesite 
romper otra línea, sino que es necesario meditar la escena con todo el detenimiento 
preciso para que nada sobre ni falte, y por tanto, el espectador pueda darse cuenta 
exacta de lo que ve, sin necesidad de lanzarse á suponer lo que tal vez jamás pasó por 
la mente del artista. 
FERNANDO CABRERA. 
Fotograbado de L . R. y C * 
T I E R R A ! 
Fotografía de Capdevilla. 
La verdad moral, ya se ve por lo expuesto que no ha sido analizada esta vez como 
lo fué en el certamen pasado; pero la verdad física, que tampoco es perfecta por ciertos 
descuidos del dibujo en el grnpo de los niños, es digna de aplauso, pues el empaque 
general del cuadro es muy agradable, y lo que vale más aún, muy justo. 
Nogales, que dos años hace fué una revelación para los qne no habían tenido la 
fortuna de apreciar de cerca las producciones que el artista malagueño realizaba allá 
en su hermosa tierra, se presenta ahora como un colorista de mucho empuje, pero no 













— 20 — 
E l milagro de Sxnta Casilda es, no sólo un pretexto para pintar un grupo her-
mosísimo de flores, sino una ocasión para demostrar al público que con igual maestría 
se sabe hacer la figura humana; pero como Nogales, precisamente por el género de 
pintura á que muestra predilección, ha tenido por necesidad que adiestrarse mucho en 
el manejo del elemento color, su cualidad de colorista le perjudica no poco en la justa 
y legítima representación del elemento luz. 
En la obra de Nogales, todo, absolutamente todo, está sacrificado á la brillantez 
verdaderamente deslumbradora del colorido, y quizá por esto, el cuadro resulta en su 
conjunto falso de tonalidad. 
En aquella mazmorra, donde el padre de Casilda tenía aherrojados los cautivos 
cristianos, todo era luz, y no de otra manera podía ser, dada la tonalidad de los ropa-
jes; y sin embargo, en la realidad, la idea de prisión va unida á la de estancia lóbrega 
y sombría; mas si aceptamos esto como posible, ya que no como probable, y damos 
por bueno el absurdo de que aquel carácter fiero del padre de la santa tuviera á los 
cautivos cristianos aherrojados en estancias llenas de luz y de alegría, no podrá 
nadie ciertamente razonar aqueílas negruras del fondo, como no sea por la voluntad 
caprichosa del autor, para destacar con más brillantez de colorido las figuras de la 
santa, su padre y los cautivos. 
A los artistas que valen lo que Nogales, no se les pueden perdonar defectos de esta 
naturaleza, pues precisamente este aspecto aparatoso, teatral y falso, que á muchos 
seduce, es lo que más ha contribuido á retrasar el que la escuela española contempo-
ránea éntre en el concierto en que há largo tiempo entraron sus congéneres del ex-
tranjero. 
El cuadro de historia no puede sustraerse á las condiciones que son necesarias al 
cuadro de género, porque entre uno y otro no hay más diferencia sino que en el pri-
mero el asunto se recoge de las páginas empolvadas de algún códice antiguo, ó de lo 
que la tradición nos refiere como verdadero, mientras en el segundo, como hemos 
dicho poco há, el artista es el autor á un tiempo mismo de la idea y de su realización, 
siendo en uno y en otro la lógica inflexible la que preside el génesis de la composición. 
Marcelino Santamaría, que se ha inspirado en lo que las historias refieren que 
aconteció en la Batalla de las Navas, donde Alvar Núñez de Lara tremolando el 
pendón de Castilla y caballero en brioso corcel, pudo traspasar aquella barrera com-
puesta de negros encadenados, llegando hasta la tienda misma del Califa seguido de su 
hueste, no se ha detenido á meditar un instante siquiera en que si el Califa rodeó su 
campamento de aquel cinturón de carne humana, para preservarlo de la acometida de 
los cristianos, no fué sino para que sujetos por las férreas cadenas no tuvieran más 
remedio que luchar sin la posibilidad de la huida. 
¿Cómo quiere Santamaría que aquellos pobres negros defiendan con fortuna la 
tienda del Califa, si, sujetos por el cuello, han de venir todos al suelo en cuanto uno 
les arrastre en su caída, por no poder resistir el Impetu del ataque? 
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El noble bruto en que cabalga Núñez de Lara derriba unos cuantos, y tras tótofi 
todos vienen al suelo, hnciendo imposible la lucha, y por tanto, la defensa. 
Además, ni las figuras de ius negros son otra cosa que blancos embetunados, ni 
estos dan idea de haberse pintado en el campo, como la escena requiere, ni , en suma, 
la obra refleja otra cosa sino una tentativa muy superior á las fuerzas del artista á 
quien en la Exposición pasada el público saludó como un pintor discreto y modesto, y 
á quien seguramente no le ha de faltar ocasión de desquitarse pronto y bien, si en lo 
sucesivo procura que guarden estrecha é íntima relación la intención del propósito y 
las facultades del ejecutante. 
JUSTO RUÍZ LUNA. 
Jamás se ha presentado en ninguna Exposición española una marina que se confunda 
tanto con la propia realidad como la que este año nos ha remitido Ruíz Luna desde 
Puerto Real, acostumbra-
da residencia del eminente 
artista andaluz. 
Mucho mejor que Tra-
falgar, con ser este cuadro 
de superior calidad, hay en 
la Llegada de Cristóbal Co-
lón á la isla de Guanahaiú 
un estudio del natural tan 
sincero, una observación 
tan profunda y una ejecu-
ción tan espontánea y sen-
cilla, que hacen de esta obra 
la primera marina de la Ex-
posición. 
Ruíz Luna puede y debe 
estar satisfecho de su tra-
bajo; pero debió limitar su envío á la marina de que me ocupo, pues los varios 
cuadritos pequeños que están expuestos en otras salas, aunque pregonan de igual ma-
nera su incomparable maestría, vienen á robar interés á la obra más importante que 
ha presentado, por la repetición algún tanto cansada de la misma nota de color. 
Fotograbado de L . R . y C.» Fotografía de Capdevilla. 
L L E G A D A D E CRISTOBAL COLÓN Á L A ISLA D E GDANAHANI. 
La escena á la cual nos hace asistir Ugartecon Las sardineras, es bien conocida de 
cuantos interesándose por la fatigosa vida del pobre pescador, acuden por las mañanas 
al barrio de la Jarana, arrabal de San Sebastián, donde tienen sus viviendas los com-
pañeros del infortunado Carril. 
Las traineras llegaron al muelle con las redes bien repletas de la plateada sardina, 
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y mientras ahajo, en la harca los pescadores se ocupan en sacarlas una á una de la 
enmarañada red, arriba, en el muelle, unas cuantas mujeres van colocando el sabro-
sísimo pescado en los capachos, llenos de sal, para mandarlos á los pueblos del interior, 
mientras otras con la cesta al brazo se reparten por los calles de la ciudad para vender 
su mercancía, pregonándola con el estridente y molesto anuncio: Sardiñá freshcua. 
IGNACIO UGAKTE. 
Fotograbado de L . R. y C.a 
LAS SARDINERAS. 
Fotografía de Capdevilla. 
En la obra de Ugarte hay indudablemente color y sabor local, porque aquella 
atmósfera gris que todo lo envuelve, alejando los objetos, más en apariencia que en 
realidad, es la nota característica de un día lluvioso de la costa cantábrica, y porque 
el modo y forma como el artista guipuzcoano ha repartido los personajes que figuran 
en su lienzo, resulta natural sin rebuscamientos artificiosos, pero ni el dibujo es muy 
aceptable por su trazo algún tanto incorrecto, ni en la manera de modelar carnes y 
trapos se adivina un artista que ya posea todos los secretos de la paleta. 
Zas sardineras representan un buen paso por un buen camino; pues no se consigue 
dar aquella nota de verdad en la entonación general de la obra, si antes no se han 
hecho trabajos previos al aire libre; pero aun con estas recomendables y atinadas con-
diciones, que el cuadro de Ugarte tiene como muy pocos cuadros de la Exposición, Las 
sardineras sólo representan un esfuerzo muy superior á las fuerzas con que se cuenta 
para realizarlo. 
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Todos estos lunares que se notan en los trabajos de quienes me he ocupado hoy, 
lunares hasta cierto punto disculpables por tratarse de gente joven, que busca, más 
que la satisfacción propia del que ha cumplido con su deber, la recompensa que les ha 
de dar renombre y gloria, hállanse agigantados de tal modo en el cuadro presentado 
por Amérigo, que aunque quisiera ocultar mi-opinión, atenuando en lo posible la cen-
sura, no es posible, tratándose de algo que, no sólo interesa al propio autor, sino que 
también interesa á todos los artistas que empiezan, por el pernicioso ejemplo que 
pudieran recibir. 
Si pasara de largo ante la obra de Amérigo, sin tener para ella otra cosa que el 
silencio, podría interpretarse tal proceder como injusta benevolencia; pero como la per-
sonalidad de Amérigo no deja de tener importancia en nuestra patria, toda vez que es 
un artista ya premiado con una primera medalla—aunque para mí sea esta impor-
tancia más artificiosa que real—no hay más remedio que detenerse ante E l derecho de 
asilo, y decir lo que esa obra representa. 
El autor, que en la Exposición de 1887 ganó una primera medalla con el Saqueo 
de Roma, pensó sin duda que si obtuvo tal recompensa por el tamaño del lienzo, ya que 
no por la grandeza de la concepción, bien podía aspirar á otra recompensa de igual 
clase y categoría reincidiendo en el mismo delito; pero no ha tenido en cuenta que si 
aquella obra, con todos sus capitalísimos errores, pudo merecer tan alta distinción por 
la extraordinaria benevolencia de un Jurado, los cinco años que han pasado desde 
entonces no han sido en balde para la opinión y para la crítica. 
Presentarse hoy en un concurso internacional con un cuadro de grandes dimensio-
nes, donde las figuras son de tamaño natural y se mueven en el vasto escenario del aire 
libre, haciéndolas destacar sobre la blancura inmaculada de la nieve, dibujándolas cual 
lo pudiera hacer un principiante, coloreándolas con tal vigor de contraste en el claro-
oscuro como nunca lo dió el plein air, y complaciéndose, en una palabra, en demostrar 
que si ha pintado una tela de 6 metros con 12 ó 14 figuras, j a m á s , j a m á s se ha estu-
diado el efecto que las carnes humanas y los ropajes con que estas se cubren toman sobre 
el fondo de la nieve, es cosa para la que no puede haber ni atenuación ni disculpa. 
¿Qué enseñanza van á obtener todos aquellos que hoy dan sus primeros pasos en 
el dificilísimo arte de la pintura, no ya si se aplauden, sino si se consienten semejantes 
atrevimientos? ¿Qué se podría pensar del estado de nuestro arte nacional si este cua-
dro se paseara ante los públicos de Europa con el visto bueno de los artistas y de los 
críticos españoles? No; cuando llega una ocasión como la presente, aunque tenga que 
violentarse quien estas líneas escribe, extremando la censura, no caben benevolencias 
de ninguna clase. 
Si ante el cuadro de Amérigo no desfilaran diariamente todos los que aún están en 
los comienzos de su carrera artística, aguardando la opinión del público, podría darse 
al olvido esta obra, sin engañar al autor y sin descarriar la opinión; pero cuando hay 
muchos que, representando nuestro porvenir artístico, sólo aguardan las enseñanzas 
prácticas que se desprenden de estos certámenes para amoldarse á las corrientes de la 
opinión, no es posible disfrazar la.verdad, por molesto que esto sea para todos. 
I V . 
SALA PRIMERA. 
Ferrant, Simonet, Jiménez (L) , Alcázar, Ferrer, Gordón. 
Desmintiendo rumores callejeros, que ya pregonaban prematuras decadencias, 
Ferrant se ha presentado en esta Exposición con un cuadro de gran tamaño, que repre-
senta el momento en el cual Gisneros inspecciona los planos del hospital Santuario de 
la Caridad, en Illescas, obra de su fundación. 
Aunque, el lienzo no tuviera otra bondad que la firma que se halla al pie, bastaría 
esto sólo para que la crítica se detuviera con respeto ante la notable producción del 
eminente pintor. 
. Ansioso de que á nuestros palenques artísticos asistan todos los maestros, para que 
de esta manera se pueda formar completo y acabado juicio del estado actual de la 
escuela española, no he de ser yo, ciertamente, quien desmintiendo palabras libre y 
espontáneamente empeñadas, trate de mortificar en lo más mínimo la respetable per-
sonalidad de uno de nuestros más esclarecidoe maestros. 
Podrá la crítica encontrar defectos en la obra de Ferrant, porque nada en lo 
humano se libra de la imperfección; podrán ser estos de tal naturaleza que delaten, 
más que impotencia en el resultado, pereza en el medio; podrá, quien se halle enamo-
rado de los modernos derroteros del arte, encontrar convencionalismos de composición 
y amaneramientos de factura; pero en el trabajo de Ferrant resplandecerá siempre una 
paleta envidiable y envidiada, una casta de color clásicamente castiza y una corrección 
quizá demasiado académica, pero que hacen de su personalidad una de las más genui-
namente españolas, y de Cisneros el cuadro más español del certamen. Sí. En Cisneros 
hállanse compendiados y resumidos todos los defectos y bellezas de nuestra moderna 
Escuela. 
Si Ferrant se encontrara cerca de la vejez y hubiera llegado, por tanto, al límite 
de su carrera artística, nada era ya dable esperar al arte; mas como, por fortuna de 
todos; el ilustro académico está todavía en condiciones de poder hacer mucho, pues sus 
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energías tienen aún el empuje y la frescura de la juventud, estamos en el caso de exi-
girle todo lo que puede. 
Pereza en los medios empleados, no impotencia en el resultado obtenido, es lo 
que al punto se repara á poco que la obra de Ferrant se analice. 
Todo lo que el pintor ha podido hacer en su estudio, constituye una negación de 
los cánones del modernismo, y todo lo que el artista, por no tenerlo á mano, ha tenido 
necesidad de buscarlo fuera, significa un triunfo completo y acabado en el cumpli-
miento de las leyes impuestas por las novísimas teorías. 
¿Qué indica esto? Que si Ferrant hubiera seguido de cerca las manifestaciones del 
arte moderno en Europa, y hubiera observado que hoy no es lícito pintar figuras que 
han de estar al aire libre con la luz localizada que penetra por las vidrieras del taller, 
porque esto es un ataque á la verdad, y hubiera reparado, además, en que la composi-
ción ha de estar sujeta, no á los convencionalismos de la distribución de masas, sino 
á los dictados imperativos de la lógica, porque esto es lo que la verdad exige; Ferrant, 
estoy seguro de ello, ni hubiera compuesto su cuadro como lo ha hecho, ni hubiera 
ejecutado aquellas figuras como las ha pintado. 
¿Cree alguien posible que un obrero se atreviera á poner el pie en el asiento mismo 
donde descansa el gran Cardenal; es presumible que un trabajador suspenda su tarea 
para curiosear lo que no le importa, viniendo á formar parte principalísima del grupo 
donde está Cisneros; es razonable que allí no hubiera otra persona para sostener el plano 
que con tanta atención examina el fundador del Hospital, más que un píllete desarra-
pado, desnudo de brazo y pierna? Pues qué, ¿la figura de Cisneros, no infundía el res-
peto necesario, para distanciar á los obreros del gran inquisidor? ¿Acaso en aquella 
época la democracia había borrado las categorías sociales y podían los obreros codearse 
con el Cardenal Cisneros y su séquito, como si fueran todos de igual clase y condición? 
Y si del pensador pasamos al ejecutante, ¿no indica el modelado de las figuras por la 
localización de luz que determina el contraste de claro obscuro, que estas no se han 
visto al aire libre? 
Al apuntar estos lunares, guíame, no el deseo de rebajar el mérito artístico de la 
producción de Ferrant, sino hacer comprender á éste y á los que el cuadro examinen, 
que los defectos que en la obra existen, no son más que hijos de un apego irreflexivo 
á la rutina, y que el día que estos cariños respetuosos para lo que constituía el ideal 
artístico de hace un cuarto de siglo, desaparezcan, y estas perezas invencibles para i r á 
buscar la verdad donde la verdad existe, sean dominadas, Ferrant habrá entrado por 
completo en la última evolución del arte, aportando á ella el caudal inapreciable de sus 
portentosas facultades. 
He dicho que Ferrant no ha seguido de cerca los movimientos evolutivos que el 
concepto estético ha realizado en estos últimos años, y la afirmación es en parte 
inexacta, y en lo que tiene de inexacta me apresuro á rectificarla. 
' La evolución operada no es totalmente desconocida para Ferrant, y lo prueba la 
distancia inmensa que media entre el Entierro de San Sebastián, pintado en 1878,'y 
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En el Entierro de San Sebastián no hay un solo pedazo que se confunda con la 
realidad misma, como los hay á montones en el cuadro ahora expuesto. 
Ferrant ha seguido sólo en parte las modernas evoluciones, y por eso, sólo en parte 
era exacta mi afirmación. 
Como Ferrant no podía llevar á su taller las piedras sillares que entraban en la 
construcción del hospital, ni podía llevar tampoco el andamiaje, ni los montones de 
ladrillo, ni los cubos llenos de cal, ni los bueyes que arrastran las pesadas carretas car-
gadas con los materiales de la obra, Ferrant no ha tenido más remedio que coger la caja 
debajo del brazo y marcharse donde pudiera pintar todas estas cosas sobre el terreno, 
cosas que en el cuadro están pintadas de una manera imponderable; pero como un mo-
delo cualquiera, vestido con el ropaje cardenalicio, bien puede ser Cisneros, respetando 
el perfil de la cabeza, y otros modelos, ó tal vez el mismo, eran obreros vestidos con la 
blusa, y frailes con los hábitos, Ferrant no tuvo que inquietarse mucho para encontrar 
una falsa-realidad que llevar á su estudio. 
Hubiera hecho con el Cardenal, pajes, frailes y obreros, lo que hizo con las piedras, 
ladrillos y andamiaje; hubiera puesto los modelos (pues claro está que no había de re-
sucitar á Cisneros) en el mismo sitio donde en el cuadro figuran, y la verdad, tan exacta, 
tan asombrosa de los accesorios, sería la misma que encarnase en los personajes todos. 
Aun con estos lunares que dejamos apuntados, la obra de Ferrant es una de las 
más notables que encierra la Exposición; mas si el ilustre maestro hubiera piulado su 
lienzo cumpliendo con fe ciega los procedimientos que ha impuesto el modernismo con 
fuerza incontrastable, el cuadro de que me ocupo hubiera sido el más importante del 
actual certamen. 
Para el que venga siguiendo atentamente la marcha de nuestro arte nacional y la 
participación que á él aporta el elemento joven, no ha de ser una revelación inesperada 
é imprevista la gallarda muestra que de sus facultades excepcionales nos ha dado en 
esta ocasión Enrique Simonet. 
El distinguido pintor valenciano es de la madera de la cual se hacen los grandes 
artistas, y con estos es execrable el engaño; porque no sólo se mata una personalidad, 
sino que se resta un elemento de inmenso valor para los futuros destinos de la Escuela 
pictórica española. 
Simonet con Sorolla, Garnelo, Ruiz Luna y tantos otros, representa el porvenir 
artístico de nuestra patria, y lástima grande es que por el halago de hoy se tuerza en su 
camino, haciéndole creer que ya llegó, cuando aún le falta mucho camino que recorrer 
no para llegar donde están algunos de los maestros de hoy, pues de aquí ya ha pasado, 
sino á donde el progreso eterno de los tiempos le tiene asignado su último y definitivo 
puesto. 
Sobre una loma, á trechos pelada y á trechos cubierta por higueras y cardos sil-











ciudad se ve á lo lejos, tras unos prados de olivares, y sobre los esfumados horizon-
tes desciende la luna llena, mal velada por ligeras nubecillas, mientras por la parte 
opuesta, por aquella que ocupa el espectador, nacen las primeras claridades de la 
alborada. 
No ha querido Simonet interpretar la figura de Jesús con el espíritu protestante de 
Uhde, al encarnar cá Cristo y sus Apóstoles en groseras figuras, llenas de realidad y vacías 
de sentimiento, mezcla extraña é inexplicable, donde anda revuelto lo falso y lo ver-
dadero. No; Simonet ha interpretado la divina figura del Salvador con un espíritu cris-
tiano, idealizado por un poeta latino, y por eso en su obra, sin renegar del realismo, 
hoy más que nunca necesario, hay poesía y sentimiento. 
El cuadro de Simonet es, sin duda alguna, uno de los más admirados y admira-
bles de la Exposición, y quizá el más popular, por la entonación simpática y agradable 
que -tiene; pero por predominar el sentimiento sobre la razón, nótanse defectos de 
tanta importancia, que á haberse meditado sobre ellos, posible es que con la corrección 
hubiera desaparecido la obra misma por hacerse esta irrealizable. 
Aunque la claridad del día que nace sea tan intensa como lo es en el.suelo afri-
cano, tengo para mí que, mientras la luna brille en el firmamento con aquella fuerza 
de luz, no es posible que las figuras se destaquen sobre el obscuro cielo, sino como 
negras y borrosas siluetas. 
La noción de la verdad, sólo se consigue en el arte pictórico por la exacta relación 
de tonos, y no pudiendo llegar á la copia matemática de uno de ellos, del más lumi-
noso, porque el color necesario para hacer la luz, tiene su límite en el blanco puro, 
claro está que todo ha de quedar subordinado á encontrar una tonalidad verdadera, par-
tiendo de un color falso. 
Si la luz que nace con el nuevo día es bastante para iluminar las figuras, descu-
briendo en ellas los detalles más insignificantes de modelado, ¿por qué se detiene en 
ellas, por qué no avanza por los olivares, por qué no ilumina la ciudad, por qué no 
clarea el cielo, por qué no ahuyenta la luna rebajando sus fulgores? Y si el resplandor 
de la alborada es todavía tenue para disipar las sombras de la noche, y la luna brilla 
con la intensidad necesaria para destacarse con tal vigor de contraste sobre et cielo obs-
curo, ¿cómo las figuras del Redentor y los Apóstoles aparecen tan claras, tan precisas 
y tan dibujadas? 
El dilema es éste, y de él no cabe salir. 
Si es exacta la tonalidad del paisaje, es falso el valor de las figuras; pero si el valor 
de las figuras es exacto, es falsa la tonalidad del paisaje. 
Simonet, que para desdicha suya se ha asimilado las emponzoñadas ense-
ñanzas romanas, no ha sabido sustraerse por completo á la rutina eterna que todo 
lo mata y esteriliza, y por eso en su cuadro, obra de un joven que empieza, se ven 
ya retratadas de cuerpo entero las rutinarias artes, aquí nunca combatidas, del que 
acaba. 
Si el escrúpulo á falsear la verdad le hubiera llevado á prescindir de estos conven-
cionalismos de poeta, Simonet no sólo hubiera pintado un cuadro notabilísimo, que 
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esto ya lo ha hecho á pesar de sus defectos, sino que hubiera realizado una obra meri-
toria aquí donde todo se fía al efectismo. 
De todas suertes, lo acertado de la composición, la nota de color encontrada, den-
tro de una tonalidad de exquisita poesía, la corrección del dibujante y la maestría del 
paisajista, hacen de Simonet uno de nuestros primeros pintores, y de su obra, una de 
las creaciones más notables de nuestra época. 
La visita en el hospital, la obra que obtuvo la medalla de honor en la Exposición 
Universal de París entre todos los cuadros españoles que concurrieron á aquel inmenso 
y colosal esfuerzo del genio francés, es el cuadro que más se ha discutido desde aquella 
época. 
Ni los artistas, ni la crítica, .ni el público, acertaron á comprender cómo en un 
concurso al cual asistían Pradilla y Sala, Aranda y Domingo, Moreno Carbonero y 
Benlliure, Muñoz Degrain y Raimundo Madrazo, pudo ganar la más alta recompensa 
la obra de un artista hasta entonces poco menos que desconocido entre nosotros. 
El hecho se comentó con extraordinaria viveza en todos los círculos artísticos: las 
discusiones fueron acaloradísimas, y el insigne Meissonnier fué traído y llevado como 
autor de semejante hazaña, cual si fuera una figura insignificante en el mundo 
del arte. 
El cuadro de Luis Jiménez no encaja, fuerza es confesarlo, en los gustos y aficiones 
de nuestro público en general, y por eso la recompensa otorgada parecía doblemente 
injusta, tanto más, cuanto que quedaban postergados nombres gloriosos, reputaciones 
hechas, personalidades puestas ya fuera de la diaria discusión, por el mérito incon-
trastable de sus anteriores producciones. 
A fuer de leal, debo manifestar que al defender la obra de Luís Jiménez, defiendo 
algo que me pertenece, pues en la producción de tan ilustre artista tengo alguna 
participación, aunque pequeña y modesta como mía. 
Cuando se acercaba la Exposición Universal de París y ya estaban en preparación 
casi todos los trabajos que la colonia española que habita á orillas del Sena destinaba 
para el gran concurso, tuve ocasión en uno de mis viajes á París, de paso para Munich 
y Viena, de visitar el atelier de Luís Jiménez, ya mi amigo, y de ver la obra que pre-
paraba para la Exposición. Representaba ésta la visita del Rey Alfonso X I I al hospital 
de coléricos de Aranjuez, y la traza general del cuadro no se diferenciaba en mucho 
de como hoy está. 
Interrogado por el artista sobre su trabajo, hube de indicarle que, conociendo 
el exagerado chauviyiisme de los franceses y siendo probable que todavía no hubie-
ran desaparecido ciertas absurdas é injustificadas prevenciones que para con el Rey 
tenía una buena parte del público de París con motivo de la visita que nuestro 
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grato examinar la obra de un artista español que, abandonando el género histórico 
poco cultivado en el extranjero, entrase por el camino del modernismo, tanto en el 
asunto como en el procedimiento, para lo cual, utilizando los estudios previos que ya 
tenía hechos, podía hacer algo que encajara más con las corrientes que por entonces 
predominaban en la capital de la vecina República. 
Luís Jiménez, sin duda, debió consultar otras opiniones, que fueron del mismo 
parecer, pues no creo que mi sola advertencia tuviera fuerza bastante para hacerle 
desistir de su primitiva idea, y el caso fué que en la Exposición de París se presentó 
con el cuadro que hoy admira el público de Madrid, y no con el que primitivamente 
tenía proyectado. 
Tratándose de la personalidad de Meissonnier, por todos respetada, cuya indicación 
ciertamente no fué contradicha por ningún otro miembro del Jurado, fuerza es confe-
sar que algo debía haber de justo en el fallo concedido, para que nos haga meditar 
siquiera en las razones que tuvo el insigne autor de La retirada de Rusia al proceder 
como lo hizo, pues no es creíble que persona tan seria y tan autorizada procediese por 
impresión irreflexiva del momento. 
Al entrar el Jurado en las salas destinadas á la sección española, se encontró con 
un arte aparatoso, teatral y falso, pues esta y no otra era la nota que predominaba en 
aquel conjunto de obras, con más esmero que fortuna escogidas para que representaran 
nuestro arte nacional. Meisonnier, seguido del Jurado en pleno, examinó detenidamente 
todas nuestras producciones, y volviéndose á quienes le acompañaban, exclamó seña-
lando el cuadro de Luís Jiménez: Voila la note vraie. Y la afirmación del gran artista 
era exacta, como no podía menos de ser, viniendo de donde venía. 
Meissonnier cometió el pecado mortal para nosotros, de no preocuparse porque la 
pincelada fuera amplia ó menuda, porque el color fuera jugoso ó seco, porque la ento-
nación fuera caliente ó fría, sino que buscó la verdad; y encontrándola en La visita 
en el hospital, concedió la medalla de honor á esta producción, que no tiene la inco-
rrección genial que aquí encanta, pero sí la observación de la verdad, que aquí es 
tenida en tan poco. 
Que Meissonier tenía razón, lo demuestra la nota general que predomina en el 
actual certamen, donde, si hay algunos cuadros de historia, ya sujetos en su inmensa 
mayoría al estudio de la verdad física y moral, hay en cambio multitud de cua-
dros de género admirablemente interpretados con arreglo á las tendencias moder-
nistas. 
La obra de Meissonier en la Exposición Universal, ha sido bienhechora para 
nuestro arte nacional, porque, gracias á las enseñanzas entonces recibidas, y á los 
desengaños entonces sufridos, nuestros artistas han abierto los ojos á la luz de la verdad, 
y han emprendido el único camino que conduce á la gloria, el camino de la observa-
ción., exenta de prejuicios. 
No es posible, no, renegar hoy de la obra de Meissonier, porque al hacerlo, rene-
garíamos ya de nuestra propia obra y de lo que significa la idea que ha penetrado en 
el cerebro de todos nuestros artistas. 
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En la obra de Jiménez segu- Luis JIMÉNEZ, 
ramente se podrán tachar algunas 
cualidades como defectuosas; pero 
jamás se podrá poner en tela de 
juicio la verdad con que ha sido 
observado el natural, y esto es hoy 
lo que vale más que todo. 
La visita en el hospital podrá 
discutirse como trozo de pintura, 
pero siempre tendrá el mérito de 
haber servido de punto de partida 
para que nuestros pintores, aban-
donando tradicionales y ya cadu-
cas ideas, entren en el camino de 
•la verdad. 
Además de este lienzo notabilísimo. Luís Jiménez ha presentado otros varios que 
no desmienten su bien ganada reputación: E l Mercado de trapos en E l Temple, Una 
lección de música, Las hijas del pintor y Los ena-
morados son otros tantos cuadros de género que la 
crítica no tiene más remedio que respetar y aplau-
dir como merecen. 
Fotograbado de L . K . y (.'.a Fotografía de Capdi'villa. 
E L MERCADO DE TRAPOS EN E L TEMPLE. 
ROGELIO GORDÓN. 
Fotograb. de L . E . y C.» FotograJ. de Otero. 
LA ZURRIOLA. 
Para terminar el estudio de la primera sala, 
únicamente nos falta decir dos palabras del cuadro 
de Alcázar, titulado Santa Genoveva, que es un es-
tudio muy aceptable de figura, sobre un paisaje 
justo, y dos marinas buenas, una de Ferrer y otra 
de Gordón, superior ésta á aquella; pues aunque 
Gordón revela menos maestría que Ferrer, hállase 
exento de los amaneramientos de factura que el 
artista valenciano ostenta, sugestionado por los pro-
cedimientos técnicos iniciados por su paisano, el 
desgraciado Juste. 
En Averias en un día de Levante, Ferrer nos 
presenta una marina de excesivo tamaño para el 
asunto, con un cielo pesado y unas aguas, hechas 
más de manera que por el estudio directo del mar; 
mientras Gordón, en La Ztirriola, se entrega con 
la inocencia del que aún no tiene la experiencia de 
la práctica, á la observación honrada sin recuerdos 
que influyan en su manera de hacer. 
V . 
SALA SEGUNDA. 
Abril, Cutanda, Parladé, Galofre, García Sampedro. 
El efecto que produce la Sala segunda de las destinadas á la sección español'a que 
no se diferencia en mucho de la primera, no puede ser más desagradable. La monotonía 
del tamaño, cuando éste es colosal, engendra el cansancio y la indiferencia en el público, 
que concluye por pasar de largo, sin detenerse un solo instante, á contemplar las obras 
que costaron tanto tiempo y tanto trabajo para ser realizadas. 
No hay una muestra siquiera, ni en ésta ni en las otras Salas, de que la colocación 
de obras haya sido hecha con aquel cariño que era de esperar, dada la reconocida com-
petencia que en estas cosas tienen algunos individuos del Jurado. 
El cuadro grande, que supone siempre un esfuerzo gigantesco en el que lo ejecuta, 
y algunas veces un asunto importante que requiere muchos metros de tela para su 
desarrollo, pierde toda su importancia, si el Jurado no se la da, colocándolo con esmero 
y aislándolo convenientemente entre cuadros de inferior tamaño. 
Aquellos lienzos enormes, colgados á continuación unos de otros sin que haya nada 
que los separe, parecen de lejos esos telones adorno y reclamo á un mismo tiempo de 
las menagey îes ambulantes, donde aparecen pintadas á brochazos, escenas de la caza 
del león, del elefante y del cocodrilo. 
Las Exposiciones de Bellas Artes no sólo se organizan para que los artistas pre-
senten las creaciones de su genio, sino también para educar á los pueblos haciéndoles 
comprender lo que el arte vale y significa, y ciertamente no se consigue ni una ni otra 
cosa con los procedimientos puestos hoy en práctica, pues ni se han tenido para nada 
en cuenta las condiciones de las obras con objeto de que estas luzcan todo lo que deban, 
ni por otra parte se ha cuidado de quo el público encuentre allí la comodidad necesaria,, 
para que las visitas sean largas y frecuentes. 
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Que el Estado se ocupe poco de esto, nada tiene de extraño en un país donde el 
Gobierno, su encarnación oficial, se ocupa de muy pocas cosas, y estas casi siempre con 
daño de los intereses públicos; pero que el Jurado, compuesto en su inmensa mayoría 
de artistas, en los cuales no era presumible tanto despego para con las cosas que al arte 
se refieren, no haya tratado de decorar las salas con los elementos que tenía á manq 
ó con otros que no le hubiera sido difícil obtener, es lo que hay que lamentar, aunque 
á nuestras lamentaciones se conteste con la indiferencia ó el desdén. 
Dos banquetas, ni largas ni anchas, unidas por el respaldo, es la única decoración 
de las salas, que con aquel pobre aspecto, sin una estatua, sin una planta, sin nada, en 
fin, que descanse el espíritu, parecen decir al que se atreve á llegar hasta aquellos 
lugares; «si te cansas, ahí tienes la puerta, que para descansar buenas son las butacas 
de tu casa». Mas como en este terreno hay tela cortada para rato, volvamos los ojos á 
los cuadros y ocupémonos primeramente del de Abril y Blasco. 
Abril, que en las dos últimas Exposiciones lia ganado justo renombre, como mari-
nista de primera línea, por más que sus producciones nunca me han convencido, por 
parecerme que en ellas había falta de observación y sobra de manera, se presenta en 
este c.ertamen con un cuadro de regular tamaño, titulado E l choque. 
Conociendo el título del cuadro y sabiendo que la especialidad del pintor valenciano 
es la marina, no se necesita ser muy avisado para adivinar el asunto de su trabajo. 
Un vapor de alto bordo, que pasa por ojo á otra embarcación de menor porte v 
calado, el naufragio de ésta y la escena del salvamento consiguiente al percance, es 
motivo bastante dramático para que desde luego llame la atención del artista primero 
y del público después; pero como quiera que el choque se ha producido no en el 
puerto, por una torpe maniobra, sino en alta mar y por efecto de la cerrazón que 
impidió que se vieran los barcos hasta que el uno estuvo encima del otro, sin tiempo 
para desviarse, paréceme que Abril ha falseado la verdad hasta el punto de haber des-
truido el efecto mismo que se propuso producir. 
Si tan espesa era la niebla, ¿cómo se explica que el espectador colocado á la dis-
tancia necesaria para abarcar todo el conjunto, que supone ser de 50 metros, cuando 
menos, del sitio donde la catástrofe tiene lugar, no pierda ni un solo detalle del 
siniestro? 
La niebla, es algo menudo, compacto é impalpable que desvanece las formas de 
los objetos, y que debía envolver á los dos buques, de modo que parecieran jnasas 
borrosas sobre el fondo de un mar y un cielo gris, pero nunca ha debido ser expresada 
por aquellas nubes con los contornos claros y precisos perfectamente señalados, á 
trechos espesas, ocultándolo todo, y á trechos clarísimas, permitiendo que el espectador 
pueda darse cuenta exacta hasta en sus menores detalles de la escena que el artista 
ha ideado. 
Si Abril hubiera tenido más respeto á la verdad, su cuadro habría sido una 
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inmensa mancha gris, y nada más, pero como esto suponía en apariencia una facilidad 
cómodamente vencida, ha preferido acudir al expediente aquí tan sahido de falsear el 
natural, haciendo una dificultad torpemente realizada. 
El paso dado por Cutanda desde la Exposición de 1887, donde se presentó con una 
matanza de judíos en las calles de Toledo, ha sido de gigante, pues entre esta obra y la 
que ahora nos ha remitido, hay una diferencia inmensa. 
La huelga de obreros en Vizcaya, no sólo representa un legítimo triunfo para el 
artista que la ideó, sino un paso fuerte y seguro por la senda del modernismo. 
VICENTE CUTANDA. 
Fotograbado de L . H . y C,* Fotografía de C'apdevilla. 
I XA HUELGA DE OBREROS EN VIZCAYA. 
La creación de Cutanda es modernista por el asunto y por la ejecución; y si no 
tuviera ciertos lunares que desmerecen algún tanto la obra y que fácilmente hubieran 
sido corregidos si hubiera contado con un oportuno y buen consejo, seguramente podría 
colocarse entre las creaciones más felices de nuestra escuela contemporánea. 
En Za huelga de obreros hay un estudio concienzudo déla verdad, tanto en lo que 
corresponde al pensador, como en lo que se refiere al ejecutante, aunque en mi sentir 
éste sea superior á aquél. La figura del orador que, dirigiéndose á las masas, las excita 
para que dejen el trabajo como protesta más ó menos pacífica contra la burguesía, no 
refleja en su postura lo que sus labios deben decir. Aquella figura que se deslaca sobre 
el grupo de obreros con la cabeza echada atrás y los brazos en alto, más que la repre-
sentación de un exaltado supone la encarnación de un poseído. No es, nó, el obrero 
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que todo lo espera de la tierra, porque sólo lo de esta vida le preocupa, sino el reli-
gioso fanático que todo lo aguarda de las justicias divinas, porque sólo en el cielo se 
hallan las recompensas eternas. Aquella figura no representa la guerra á la clase me-
dia, el incendio de la fábrica, el saqueo de la ciudad, la nivelación del capital, la 
muerte del patrón, sino la paciencia iníinita, la promesa de otra vida, la paz de los 
espíritus, la sumisión á los poderes y la transacción con la miseria. 
No hay unidad de pensamiento ni de acción entre el orador y su auditorio, y el 
grito de rabia que sale de todas aquellas gargantas, truécase en melodía dulce y suave 
en los labios del que habla; y la postura fiera é imponente de los trabajadores, con-
viértese en la actitud resignada y suplicante de quien les dirige la palabra; y éste, que 
debiera ser la expresión sintética de todo lo que aquellas gentes piensan, resulta la 
negación terminante y rotunda de lo que allí todos desean. 
Mas á pesar de esto, y de la idea poco acertada y peor ejecutada de poner en 
primer término y recostados en una vagoneta dos niños que de expresar algo es el 
contraste entre la violencia y la sumisión, y esto para nada era necesario, fuerza es 
confesar que la entonación general es tan acertada, el movimiento tan natural y 
encontrado, y el asunto tan interesante y nuevo, que la obra se impone sobre casi 
todas las que se hallan en la Exposición. 
¿Qué importan los lunares apuntados y otros que aún podríamos indicar si contá-
ramos con tiempo y espacio para ello, si estos lunares son de menor cuantía, al lado 
de las bellezas que atesora la creación de Cutanda? 
¿Qué importa ese divorcio, ya señalado, entre el que habla y los que escuchan, y 
qué significan esas figurillas molestas del primer plano y algunos descuidos de dibujo, 
si por cima de todo esto flota una impresión profunda, sabiamente transmitida? 
La verdad en el arte no es sólo la reproducción de la materia, sino del espíritu, 
que anima y vivifica ésta, y la materia sorprendida y el espíritu comprendido, cualida-
des que palpitan en la obra de Cutanda, hacen de éste un artista que siente, piensa y 
ejecuta como un maestro. 
La jornada de Pavía, de Parladé, es un cuadro discreto, no en el sentido que ordi-
nariamente se emplea esta palabra, para calificar una obra de medianas condiciones, 
sino en el verdadero que le da nuestro Diccionario al querer significar lo cuerdo y lo 
juicioso. En La batalla de Pav ía no hay bellezas de primer orden, pero tampoco hay 
defectos capitales, y por esto el cuadro de Parladé es un conjunto armónico, donde 
están equilibradas todas las fuerzas. 
Pasando por alto la pesadez de tono del cielo, que contribuye en gran parte á que 
resulten las figuras aplastadas, sin corporeidad alguna, la composición poco original, y 
la viveza de ciertas tonalidades rojas, que al aire libre es difícil que tengan la intensi-
dad que el artista sevillano les ha dado, no deben olvidarse las bellezas que el cuadro 
tiene, que son muchas y de importancia. 
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El caballo que yace herido en el suelo, el paisaje del primer plano, el segando tér-
mino donde están los ejércitos combatientes y algunas figuras, que por destacarse sobre 
trozos obscuros, tienen cuerpo y realidad, dando clara idea de que por lo menos se han 
visto y pintado al aire libre, son condiciones que revelan el visible adelanto realizado 
por el distinguido artista sevillano. 
Podrá alguien encontrar este cuadro inferior al Compromiso de Caspe, presentado 
'en la Exposición anterior, y aun tener razón quien tal afirme, considerada la cuestión 
en si; mas si se tiene en cuenta la dificultad vencida que supone la realización de La 
jornada de Pavía , y que estas dificultades no aparecían en la obra anterior, por la sen-
cillez del asunto, de la composición y de la luz, es necesario convenir que el adelanto 
es notorio, pues no representa la misma maestría pintar con fortuna un cuadro fácil 
que uno difícil. 
Aunque en arte la cuestión de forma no sea esencial, sí lo es sustancial. 
Empequeñeced matemáticamente al Moisés de Miguel Angel hasta convertirlo en 
un pisa papeles, y el valor de aquella colosal creación del Renacimiento habrá quedado 
reducido al de uno de tantos bibeloís como pueblan los escaparates de Bach ó Guesnu. 
Agrandad cualquiera de esas diminutas maravillas de los maestros holandeses, y ha-
bréis arrancado á Ruysdael ó á Hals todas sus bellezas y todos sus encantos. 
Galofre, que nos ha mandado desde Barcelona, donde reside, dos muestras de lo 
que puede y vale, con Pena de azotes y un Retrato, hermosamente hecho, no ha tenido 
en cuenta en la primera de estas producciones que el tamaño propio de esa obra no 
era el que el artista le ha dado. Tal vez pueda servirle de disculpa la consideración de 
que en nuestras Exposiciones se premia, antes que la grandeza en la concepción, la 
grandeza del tamaño; pero un pintor que vale lo que Galofre, jamás ha debido obe-
decer á consideraciones de esta índole, que delatan en quien las tiene, más que la 
satisfacción propia, el deseo de halagar á la rutina imperante. 
En el cuadro de Galofre hay trozos muy bien ejecutados, como la calle del fondo 
que se ve á través del arco, el herrero que sale á la puerta de su tienda para curiosear 
lo que pasa, y alguna figura dibujada con esmero y pintada con cariño; pero la entona-
ción general resulta algún tanto fría y la escena falta de interés, por carecer de vida 
y movimiento todos los personajes que son actores principales ó secundarios de la 
escena. 
Si tuviera autoridad bastante para darle un consejo á Galofre, y éste lo recibiera 
como hijo únicamente de mi buen deseo, yo me atrevería á rogar al distinguido artista 
catalán que no volviera á poner en práctica los medios que ha empleado en este cuadro, 
cuando acometa obras de más importancia. 
Siendo Galofre un artista joven, que da ahora los primeros pasos en la carrera 
artística, para la que muestra tantas y tan envidiables condiciones, no me perdonaría 
nunca el haber hablado con él el lenguaje de la falsa adulación. 
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Soy el primero en-reconocer que el asunto escogido por Galofre eslá dentro de las 
modernas tendencias, al querer retratar una de tantas costumbres de nuestro pueblo; 
pero aplaudiendo como se merece la tendencia, es necesario condenar el modo y forma 
como ésta se ha realizado. 
No temo mucho equivocarme al aíirmar que todos ó casi todos los estudios pre-
vios que el artista ha hecho para pintar la Pena de azotes, son estudios de un tamami 
muy inferior al tamaño que tienen en el cuadro, y que por tanto valen más, mucho 
más, que el cuadro mismo. 
FRANCISCO GALOFBK. 
Fotograbado de 1,. 1!. ¡i Fotografta de Laurent, 
LA PENA 1)E AZOTES. 
En la iraposibilidai de traer como ejemplo de mi afirmación el cuadro entero, 
porque esto me llevaría demasiado lejos, bástame coger un pedazo tan sólo, y que sea 
éste, el de más fácil comprensión por el público, pues al fin y al cabo al público me 
dirijo en primer término. 
El empedrado de la calle por donde pasan los azotados está hecho poco menos 
que de memoria', por haber tenido el pintor á la vista tan sólo apuntes ligeros y 
pequeños. 
En la operación de agrandar el apunte para convertirlo en cuadro, la frescura y 
la verdad de la impresión del natural ha desaparecido, y aquellas piedras tan simétri-
cas de forma, tan iguales de color y tan simples de tono, demuestran que cuando 
se pintaron, la fantasía suplió las deficiencias de la observación. 
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La observación fué justa y detallada en el apunte; pero el detalle quedó reducido 
á ligera mancha cuando lo pequeño se convirtió en grande. 
De estas operaciones, que nuestros viejos maestros no tenían ningún reparo en 
realizar, porque entonces no había una sola palabra de censura contra las geniales 
incorrecciones, debe huir Galofre, hoy que todo está supeditado á encontrar la emoción 
estética producida por el enlace de la belleza y la verdad. 
Si dando muestras de nuestro carácter meridional, y por tanto impresionable, 
juzgáramos el cuadro desentendiéndonos de la personalidad, necesariamente tendría-
mos que echar las campanas á vuelo ante la creación de Luís García Sampedro, obra 
de un pintor novel que acude por vez primera á nuestros públicos certámenes con 
un trabajo que asombra por la potencia analítica del pensador y por la sencillez ma-
gistral del ejecutante. Mas como quiera que siempre hemos condenado estos arrebatos 
prematuros, aunque en esta ocasión sean fundados, pues la mayoría de las veces el 
desengaño viene pronto y la caída es más violenta, haciéndole toda la justicia que 
García Sampedro se merece, habré de reservarme el juicio definitivo hasta conocer 
otras producciones del mismo autor, que nos demuestren que la obra del hoy princi-
piante es fruto maduro y reflexivo de un temperamento artístico de primer orden, y 
no hija de la casualidad inconsciente. 
Ni la escena fingida por García Sampedro puede hacerse con más verdad en el aná-
lisis, ni tampoco con más sencillez en los medios. 
Allí nada hay falso, porque nada sobra ni falta. Cada personaje representa una idea 
y ésta se halla fielmente retratada en la figura en la cual encarna. 
El asunto es bien triste y sentido, estando con una fidelidad pasmosa interpretado. 
En una pobre y miserable boardilla, iluminada, no por una luz caprichosa, sino 
por la que entra únicamente por la ventana, un pobre hombre, tendido en su lecho de 
muerte, lanza el postrer suspiro, rodeado de su mujer, del sacerdote que encomienda 
su alma á Dios y del hijo, recién llegado de servir al Rey. 
El artista, que sabiamente ha ocultado la cabeza del moribundo por la figura de 
la madre, con objeto de sustraer á las miradas del público algo que de ser real hubiera 
molestado y de ser falso no hubiera convencido, no ha querido desprenderse de la 
colaboración del público, tan importante en toda obra de arte, y ha hecho que éste 
cree lo que él no quiso hacer. La cabeza de aquel hombre que muere en aquella pobre 
vivienda, está admirablemente hecha... precisamente porque no estando pintada por 
el artista, cada espectador la pinta á su gusto con el pensamiento. 
El dolor de la madre, tanto más grande cuanto más reprimido; la actitud del 
hijo, ajeno á todo lo que le rodea y queriendo recoger para sí el calor que la fría 
muerte ahuyenta del cuerpo de su padre; la postura del sacerdote, en cuyos labios se 
suspendió poco há la oración, pero cuyo conjunto expresa la tristeza infinita y la 
resignación evangélica; el grupo de vecinas que á la noticia de la llegada del hijo 
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ausente salen de sus habitaciones para presenciar la escena, pero que, respetando 
aquel gran dolor, se detienen en la entrada de la habitación sin atreverse á pasar, 
son figuras todas que representan sentimientos profundamente humanos, arrancados 
á la propia realidad. 
En nada desmerece la ejecución de la idea, pues si es exacta ésta, no lo es menos 
aquella. 
Quien tenga costumbre de ver pintura, fácilmente comprenderá que el autor de 
Siempre incompleta la dicha no es un maestro dueño de la paleta, que sabe manejar 
con soltura el color; pero á cambio de estas condiciones, que para mí significan poco, 
Luís GARCÍA SAMPEDKO. 
Fotograbado de L , 7í. y C." Fotografía de Laun ni. 
SIEMPRE INCOMPLETA TA DICHA. 
encuentro en García Sampedro, considerado como ejecutante, un respeto tan profundo 
á la verdad, que su manera de hacer, siendo un poco seca y algún tanto premiosa, me 
parece digna de aplauso. 
¿Qué importan esas difíciles facilidades de procedimiento al lado de esta sencillez 
ho7irada que busca la verdad como buenamente puede? ¿Qué importan esas sequeda-
des de color, si la manta resulta de lana, la mesa de madera, los cacharros de barro, 
el piso de ladrillo, el felpudo de esparto y, en una palabra, todo indica la materia de 
que se compone? 
Que García Sampedro piense en serio los asuntos de sus futuras creaciones; que 
los analice hasta en sus menores detalles, traduciéndolos sin preocupaciones técnicas 
de ninguna especie, y el tiempo, que da la razón á quien en definitiva la tiene, será el 
que diga su última palabra sobre este distinguido y modesto artista. 
V I . 
SALA SEGUNDA. 
Alvarez Dumont, Villegas Brieva, Garnelo. 
La impresión producida ante una obra de arte,, ora nazca por la contemplación 
directa del cuadro mismo, ora por lo que la fantasía finja que éste debe ser, teniendo 
sólo como dato su reproducción fotográfica, contribuye á que una buena parte de 
nuestros pintores se inspiren, no en lo que ven á diario en el mundo que les rodea, 
sino en las obras ajenas donde la realidad resulta ya por otros interpretada. 
Para nuestros artistas la fuente de inspiración, no es el cuadro que está j ! w hacer, 
sino el cuadro que ya está hecho. 
Desde que Rosales nos hizo asistir á los últimos instantes de Isabel la Católica, 
innumerables han sido las ocasiones en que hemos visto desfilar por nuestros certá-
menes gente que ya estaba más en el otro mundo que en este. Desde que Pradilla, 
dando un paso más, mata el personaje y nos lo exhibe de cuerpo presente, no hemos 
visto más que una humanidad muerta, y algunas veces putrefacta. Desde que Ruíz 
Luna nos presentó el epilogo de un naufragio, los siniestros marítimos se han multi-
plicado de una manera extraordinaria en todas las Exposiciones. Desde que Luís 
Jiménez retrató la sala de un hospital, donde la figura más interesante no está ni 
moribunda ni muerta, pero sí enferma de gravedad, el hospital y la operación quirúr-
gica es el tema obligado de una gran parte de los cuadros expuestos en el palacio 
de Bellas Artes. Desde que Mariano Benlliure en su grupo al agua arranca de admirable 
manera esa nota cómico-trágica á la expresiva fisonomía de unos chicuelos, los grupos, 
que recuerdan el famosísimo del escultor valenciano, han menudeado que es un primor, 
y este año que Sorolla, dando otro paso atrás (pues soy testigo de mayor excepción, 
que el viaje por ferrocarril es la antesala del hospital), expone un cuadro que hará 
época, cuyo asunto es la conducción de una presa en un coche celular, estoy seguro 
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que contribuirá no poco á que en las Exposiciones venideras los viajes en ferrocarril 
estén á la orden del día. 
Si inconscientemente Rosales ha contribuido á que muchos pintores hagan su 
testamento artístico, y Pradilla á que se exhiban de cuerpo presente, y Ruíz Luna á que 
haya mucho naufragio, y Mariano Benlliure á que se vayan al agua, témeme muy 
mucho que Sorolla ha de ser causa de que se pinte más de un viaje donde tengamos 
algún descarrilamiento. 
Digo esto, porque en este país, donde hemos peleado en lo que va de siglo con el 
francés, con el moro, con el filibustero, con el cantonal y con el carlista, apenas ,si 
tenemos un pintor militar de reconocido mérito; cuando en el extranjero menudean 
tanto los artistas que se dedican á este género de pintura. 
Mientras en España no se haga un cuadro militar que arrebate al público, el género 
militar no tomará carta de naturaleza en nuestra patria; pero el día que una página de 
nuestra moderna historia guerrera encuentre feliz interpretación por el genio de un 
artista, los cuadros de asuntos militares hallarán multitud de cultivadores; pues como 
acabamos de decir, la imaginación del artista español no se inspira en lo que está por 
pintar, sino en la contemplación de lo que otro hizo antes que él. 
EUGENIO ALVAREZ DUMONT. 
w 
Fotograbado de L . R . y C * Fotografía de Capdevilla. 
MUERTE DE CHURRUCA E N TRAFALGAR. 
Eugenio Alvarez Dumont, que de antiguo viene mostrando predilección decidida 
por el género militar, pues ya en otras Exposiciones ha dado gallarda muestra de sus 
aficiones, se presenta en ésta con un cuadro, donde la importancia del tamaño y del 
asunto, supera á la que pueda tener la manera como ha sido realizado. 
Aunque hay mucha confusión de líneas en la obra muerta del barco y el cuadro 
peca de monótono en el colorido, pareciendo en su conjunto un poco escarchado, el 
adelanto realizado por Alvarez Dumont, es importante. Las figuras tienen movimiento, 
y la composición es acertada, en cuanto la vista del espectador se fija sólo en el grupo 
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principal, y en éste la figura más importante, es la del héroe que supo encontrar 
gloriosa muerte á bordo del Neyomuceno. Mas á pesar de las bellezas apuntadas, á las 
cuales se ha llegado por procedimientos algún tanto artificiosos y falsos, como es 
rebajar el vigor de todas las figuras, envolviéndolas en densas nubes de humo, para 
que de este modo se destaque de una manera más vigorosa el grupo que da nombre 
á la obra, entiendo que aún le falta al artista mucho camino que recorrer, hasta llegar 
á lo que todo el mundo espera y desea. 
El abuso de las tonalidades amarillentas que de tiempo atrás viénense notando en 
la paleta de Alvarez üumont, contribuye en gran parte á que tan distinguido artista 
no acierte á expresar con exactitud la calidad de los objetos, y esto hace que las ma-
deras, los metales, las carnes y los paños parezcan ser de una materia que, teniendo 
algo de todas estas cosas juntas, no exprese acertadamente el valor de tono de cada 
una de ellas. 
Si Alvarez Dumont prescinde de estas injustas y perjudiciales preferencias en el 
manejo del color, y además procura despojarse de la influencia que sobre él puedan 
ejercer algunos maestros de nuestra moderna escuela, al hacerle marchar por el camino 
de lo falso y teatral, posible es que Alvarez Dumont tenga la gloria de llegará ser quien 
empuje á nuestros artistas hacia el género militar, tan necesitado hoy en España de 
entusiastas y afortunados defensores. 
La personalidad del artista, ese algo misterioso que se escapa de su obra como el 
perfume déla violeta, ese algo que no es más que el alma del pintor, del músico, del 
poeta, del estatuario, reflejada una y otra vez á impulsos de éste ó del otro sentimiento 
en el cuadro, en la melodía, en el poema ó en la estatua, no puede encontrarse en 
quien trazó La guerra y E l lavadero de Montecelio. En este último cuadro muéstrase 
Villegas Brieva como un concienzudo observador al trasladar al lienzo el natural, tal 
cual resulta, mientras en la alegoría de La guerra, dentro del terreno del simbolismo 
puro, su creación, sin entrar en el idealismo, se desprende por completo del realismo. 
Comprendo que el artista nos hubiera mostrado las consecuencias de la guerra 
trasladando al lienzo un trozo del campo de batalla, ó una parte, no más, de algún pue-
blo saqueado por el enemigo, ó que no pareciéndole bien estos caminos del realismo 
para llegar al símbolo, hubiera hecho la encarnación de su idea en una figura ideal 
puramente simbólica; pero amontonar una porción de cadáveres cerca de un carro des-
hecho y un farol roto, no es hallar la fórmula sintética que exprese el total concepto dé 
la palabra guerra. 
Aquellos cadáveres hacinados unos sobre otros, son las víctimas de la guerra, por-
gue el autor así lo dice, y fuerza es creerle en lo que afirma; pero ¿acaso hay alguna 
razón demostrativa de que aquello no pueda ser otra cosa? No. Lo mismo pueden ser 
'defensores de la patria, que hallaron la muerte del héroe ignorado, que unos cuantos 
arrieros, sorprendidos por una cuadrilla de ladrones, y á quienes estos mataron, roba-
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ron y abandonaron cerca de un carro, después de haberse llevado las caballerías que 
arrastraban éste. 
La guerra, como la fuerza, la virtud, la belleza, es una idea abstracta, y cuando 
se quiere materializarla, encarnándola sintéticamente en una figura de carne y hueso, 
es necesario hacerlo de modo que la duda y la vacilación no sean posibles, y en la obra 
de Villegas Brieva, por desgracia, no hay más razón de enlace, entre la idea y la forma, 
que la caprichosa voluntad del artista. 
¿Acaso los alemanes no se han bastado á sí propios para que, capitaneados en Dus-
seldorf por Cornelius y Schadw, en Berlín por Kaulbach y en Munich por Piloti, hayan 
creado un arte nacional exento de la influencia romana? ¿Por ventura en el arte francés 
significan algo las ideas que aportan de Italia los pensionados que regresan de la ViMa-
Médicis? ¿Quizá los artistas belgas y holandeses, que tantos puntos desemejanza tienen 
entre sí, se han dejado influir por los maestros italianos, sean antiguos ó modernos? 
Y los ingleses, austríacos, húngaros, rusos y americanos ¿han abdicado sus caracteres 
esenciales en brazos del arte romano? 
No, y cien veces no. 
Alemania ha creado un arte que le es propio, como lo han creado Francia, Ingla-
terra, Bélgica y Holanda, sin necesidad de ir á Italia á pedir al Renacimiento sus leyes 
y á los maestros contemporáneos sus enseñanzas. 
¿Por qué, nosotros, que tenemos una tradición artística gloriosa; un Museo como 
no existe igual en el mundo; un cielo eternamente azul, manantial inagotable de luz; 
pueblos con sus costumbres é indumentaria, distintos unos de otros; riquezas maravi-
llosas en el arte arquitectónico y suntuario; paisajes abruptos en los Gaitanes;-llanuras 
cubiertas de verdura en Andalucía; valles frondosísimos en Galicia; arideces abrasado-
ras en la Mancha; playas tranquilas en el Mediterráneo y costas salvajes en el Atlántico, 
hemos de enviar á Roma nuestra juventud apenas sabe manejar con algún provecho el 
lápiz ó el buril, para que allí aprenda mal lo que aquí puede aprender bien? 
Los alumnos que sostiene el Estado en la Academia de España y los que sostienen 
también nuestras Diputaciones y Ayuntamientos, ¿hacen algo allí que aquí sea de todo 
punto irrealizable? 
Es necesario declarar la guerra á todas las rutinas que aniquilan nuestras energías 
artísticas, y muy especialmente á ésta, madre y engendro de todas las demás. 
Imponerse cuantiosos sacrificios el Estado y las Corporaciones populares para sos-
tener un ejército de pensionados que viven en Roma pintando chulas y toreros; pues la 
pensión, por espléndida que sea, no da bastante para cubrir todas las necesidades, es 
malgastar un dinero que, bien aprovechado, podría contribuir seguramente al engran-
decimiento de nuestro arte patrio. 
¿Qué es lo que por el reglamento de la Academia se exige á los pensionados? 
Después de difíciles ejercicios de oposición, donde no siempre es la justicia la dis-
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pensadora de las mercedes, márchanse á Roma para ponerse bajo la inspección directa 
é inmediata de un pintor, que por ilustre que sea, siempre ha de ejercer una interven-
ción molesta para el pensionado y perjudicial para la futura personalidad del artista. 
Cuatro años deben estar en la Ciudad eterna, y cada año, como testimonio de su cons-
tante labor, han de hacer un trabajo especialmente dedicado al Estado. El primer año 
redúcese á un estudio de desnudo, en tamaño natural; hacen en el segundo la copia de 
un maestro antiguo; en el tercero un boceto de cuadro histórico ó religioso, y en el 
cuarto la realización definitiva de este boceto, debiendo advertir que el tamaño como 
mínimum ha de ser de cinco metros, y cuando menos con cinco figuras. 
Es decir, á figura por metro. 
¿Por ventura todos estos trabajos no los pueden realizar en España, dando por 
bueno, que es mucho decir, el programa del trabajo? ¿Acaso en Madrid no pueden 
hacer una Academia de tamaño natural; copiar alguna joya de nuestro Museo, bien sea 
de artista español ó extranjero; bosquejar el boceto y pintar luego el cuadro? Pues si todo 
esto lo pueden realizar aquí de la misma manera que en Roma, ¿por qué la pensión 
obligada en aquella ciudad, donde á un clima mal sano se une la extranjería del suelo, 
el aislamiento de la familia y la funesta vecindad de un arte contemporáneo, caduco y 
viejo, para los pintores, y banal y de comercio para los estatuarios? 
Organícese nuestra vetusta Escuela Central de Bellas Artes; organícense escuelas 
provinciales en Barcelona, Valencia y Sevilla; póngase al frente de las cátedras un per-
sonal joven y apto que no se eternice en su puesto; ríjanse estas escuelas por la ley de 
la libertad, pues nada hay en el mundo que ame tanto la independencia como el arte; 
concédase al artista que ha alcanzado una primera medalla una pensión para que vaya 
al extranjero durante dos años, no á pintar, sino á ver, á estudiar los Museos, en los 
cuales están las producciones de los viejos maestros, donde conocerá el arte antiguo, y 
las Exposiciones anuales de París, Londres, Viena, Munich, Roma y Berlín, donde po-
drá apreciarlas muestras del arte contemporáneo universal; obligúesele á escribir una 
Memoria donde consten sus impresiones personales para que el Estado se certifique de 
que su sacrificio no fué estéril y el viaje no fué de holganza, y cuando regrese á España 
sea útil á su patria, marchándose á la Academia de su país natal, durante otros dos años 
para encargarse de una cátedra. 
De esta manera no irán al extranjero jóvenes aprendices, sino artistas ya hechos, 
que podrán utilizar todas las enseñanzas en el viaje recogidas; no irán, no, á encerrarse 
en un estudio de Roma, volviendo, como algunos lo hacen, sin haber visto los Museos 
del Vaticano y el Quirinal, y sin haber viajado por las ciudades de Italia, sino cono-
ciendo todo lo que en el tiempo se ha elaborado y todo lo que hoy se produce, y como 
consecuencia de todo esto, tendremos al fin y á la postre Un arte nacional que no sea 
extraño al movimiento europeo contemporáneo. 
Dicho esto, al correr de la pluma, venido á las mientes ante el cuadro de Garnelo, 
pensionado de número en Roma por el Estado español, estudiemos la obra del joven y 
laureado artista, para sacar después las consecuencias de lo arriba expuesto. 
Garnelo, que nos ha remitido nada menos que ocho cuadros, donde hay muestras 
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de todos los géneros, desde el cuadro de historia, desarrollado en lienzo colosal, hasta 
el diminuto lienzo de caballete, exclusivamente de comercio, se presenta en esta oca-
sión dando prueba cumplida del alcance de sus extraordinarias facultades. 
Los Primeros homenajes en el Nuevo Mundo á Colón, es un cuadro que, á nuestro 
juicio, se ha mirado con excesiva é injusta prevención, por lo cual creemos que no ha 
llegado á ser cabalmente comprendido por una buena parte de nuestro público. 
Que Garnelo no ha podido vencer en toda la línea, téngolo por cierto; pero que 
aquel cuadro inmenso, donde hay acumuladas una porción de bellezas que no surgen 
en la primera impresión, y una porción de dificultades técnicas imposibles de dominar, 
hacen de esta obra, no una de las más difíciles, sino la más difícil de todas cuantas figu-
ran en la Exposición, téngolo también por indudable. 
JOSÉ GARNELO. 
Fotograbado de L . R. y C * 
LOS PRIMEROS HOMENAJES EN E L NUEVO MUNDO Á COLÓN, 
No ya Garnelo, que á pesar de sus poderosos recursos está aún al comienzo de su 
carrera, sino á los maestros más esclarecidos, á esos que á la reputación adquirida unen 
la justicia del renombre alcanzado, á aquellos que están en la plenitud de sus faculta-
des, y que en ellos se da la admirable conjunción de unir á los entusiasmos juveniles 
las experiencias de la edad madura, créelos incapaces de vencer con fortúnalas dificul-
tades todas que la obra de Garnelo representa. 
El motivo que Garnelo ha escogido como asunto de su cuadro es impintahle, pues 
colocar en todo su tamaño hasta una treintena de hombres, pertenecientes á dos razas 
diversas, hacer que las carnes y vestiduras sean heridas por los rayos de un sol tropical, 
y destacar todas las figuras sobre las arenas de la playa, la espuma de las olas, las 
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ondas del mar y el cielo sereno y en calma, lleno de luz, téngolo por una temeridad 
tan extraordinaria, que no vacilo en afirmar que pocos, pero muy pocos, se atreverían 
con esta empresa, confiados en el éxito de su empeño. 
Que el cuadro de Garnelo tiene defectos de importancia, no es posible negarlo; pero 
que los deí'actos están en gran parte disculpados hasta con exceso, no sólo por las 
muchas bellezas que atesora, sino por las dificultades con que se ha luchado de una 
manera noble y decidida, tampoco puede negarse. 
Más valiera que la figura de Colón fuera noble de cuerpo y grande de alma, que 
las carabelas se alejasen á su justo término, que la arena resultara suelta y menuda, 
que la composición fuese menos teatral y más sencilla, y que las tonalidades del mar 
y del cielo fueran menos agrias; pero como todo lo humano ha de ser imperfecto, la 
obra de Garnelo no se libra de la imperfección, por más que ésta sea de poco bulto, al 
lado de las bellezas realizadas y de las dificultades vencidas. 
La verdadera dificultad técnica, aquella que tengo como insuperable y como insu-
perable la tienen artistas de primera fuerza, es pintar la figura humana de tamaño 
natural al sol. Pero si á esta dificultad se añade la de hacerla destacar sobre planos tan 
luminosos como la arena, el mar y el cielo dígase si no représenla un esfuerzo gigan-
tesco el realizado por Garnelo al intentar siquiera acercarse á l a verdad. 
La fortuna no ha sido ingrata con el notable artista, porque si en algunos trozos la 
copia queda á corta distancia de la realidad, en otros, ésta y la copia se confunden de 
admirable manera. 
La victoria no se debe juzgar sólo por el esfuerzo realizado, sino por la resistencia 
vencida, y en este sentido, la obra de Garnelo representa un legítimo triunfo, más de 
aplaudir que el logrado con el admirable estudio de desnudos, titulado La madre de los 
Gracos; que si aquel es.incompleto y este completo, allí hay una dificultad enorme que 
aquí no existe. 
Garnelo, que para cumplir el Reglamento de la Academia ha tenido que pintar en 
el último año de su estancia en Roma el obligado cuadro de historia, nos ha remitido 
el lienzo que hoy se admira en el Palacio de la Exposición; pero este cuadro lo hubiera 
podido pintar en España mucho mejor que en Roma, pues ni el mar lo tenía á la vista 
en la Ciudad Eterna, ni tampoco tenía á mano las fuentes históricas que habían de ser-
virle de poderosa ayuda en su obra. 
En los estudios de la Academia de España en Roma tres pensionados han pintado 
tres asuntos distintos, todos tres completamente irrealizables en el sitio obligado de la 
pensión. 
Simonet tuvo que marcharse de Roma para hacer los estudios necesarios en Tierra 
Santa, con objeto de pintar su hermosa creación; Garnelo tuvo que marcharse de 
Roma para buscar los datos necesarios en Bibliotecas españolas, y para poner los mode-
los en las playas, que Roma no tiene, y Alvarez Dumont ciertamente no encontraría 
grandes facilidades para hacer La muerte de Churruca en la soledad de su estudio. 
¿Para qué van entonces pensionados nuestros pintores á la Ciudad Eterna? y si van, 
¿para qué se les obliga á pintar un cuadro con asunto religioso ó histórico-español? 
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Obligarles á hacer un cuadro de grandes dimensiones, cuyo tema sea una página 
de la historia religiosa ó de la hisíona española en Roma, y obligarles á hacer un cuadro 
de historia romana en Madrid, como tema de las oposiciones á la plaza de pensionados, 
es lo más absurdo que se puede imaginar. 
Aquí, en Madrid, han de pintar historia romana, y en Roma historia española. 
¿Cabe mayor desatino? 
JOSÉ GARNELO. 
Fotograbado de L . R. y C * 
LA MADRE DE LOS GRACOS. 
Fotografía de Capdevilla. 
¿Qué resultados nos hemos de prometer de los sacrificios que hace*el Tesoro espa-
ñol, si la rutina es la que impera? ¿Qué es lo que hemos de esperar de los trabajos de 
nuestros pensionados, si les obligan á lo absurdo? 
Los viejos organismos ya nada producen, porque están gastados, y es necesario 
darles nueva savia de vida, reorganizándolos con elementos nuevos, que aporten las 
nuevas ideas. 
V I I . 
SALA TERCERA. 
Lhardy, Gartner, Hernández Nágera, Peña, Esteban, Cordero, Carbonell, 
Oliver, Camoyano, Garnelo (E.), Ruiz Guerrero, Castro, Larrocha, 
Fernandez Copello, Crespo, Mas, Ruíz de Salces. 
Al entrar en las salas pequeñas, ocupadas casi en su totalidad por cuadros de 
reducidas dimensiones, un desconsuelo se apodera del alma al considerar que, llevando 
ya muchos días de abierta la Exposición, y habiendo desfilado por aquellos salones 
casi todo Madrid, no aparece todavía, ni en una sola obra de arte, el cartelito que 
indique haber sido adquirida por algún particular. 
Descontada la protección que el Estado español otorga al arte, protección como 
ningún otro Estado la concede, hay que confesar que la sociedad hace poco, pero muy 
poco, por el arte y los artistas. 
Toda la ayuda que aquí se concede al artista redúcese á unos cuantos artículos 
encomiásticos de su obra en tal ó cual periódico, inspirados unas veces por la justicia, 
y otras, las más, por la amistad; pero la protección sincera y positiva, aquella que 
alienta porque sostiene, esa no existe, ni hay trazas de que nazca, por lo menos, en 
mucho tiempo. 
Ciertamente nadie podrá decir ahora, como en otras ocasiones se afirmaba, que los 
artistas al hacer sus obras con destino á las Exposiciones no se acordaban más que 
del Esiado, como si éste fuera el único comprador posible; mas sobrada razón tenían 
para proceder de esta manera, pues habiendo en este certamen verdaderas joyas, 
que por su reducido tamaño pueden encontrar sitio apropiado, por pequeño que 
éste sea, en los palacios de los magnates y en las viviendas de la clase media acomo-
dada, todavía no se ha vendido ni un solo cuadro, y eso que los días transcurridos desde 
que la Exposición se inauguró no son pocos, ni escasos tampoco los forasteros que nos 
honran con su visita en los presentes momentos. 
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Podrá influir la penuria por la cual atravesamos en estos momentos, rotas nuestras 
relaciones comerciales con Francia, que nos priva del principal mercado para la Vínica 
riqueza de este país; pero ni todos en España son vinicultores, ni esto había de ser 
causa sino para que se comprara menos de lo que antes se compró; mas de ninguna 
manera para que en la capital de la Monarquía española, á los quince días de estar 
abierta la Exposición no se haya vendido ni un solo cuadro ni una sola estatua. 
En las Exposiciones de Munich—y pongo este ejemplo, pues la capital de Baviera 
es infinitamente más pobre que la capital de España—los artistas bávaros realizan un 
año con otro, y sólo en la Exposición, ventas por valor de un millón de marcos, es 
decir, cinco millones de reales, mientras aquí, si las cosas continúan como al pre-
sente, los artistas no recogerán más que muchas medallas y alguna gloria, ccn lo cual 
nadie puede atender á las más apremiantes necesidades de la vida. 
Siempre se ha dicho que una de las mayores muestras de la cultura de un pueblo 
es su amor al arte; pero tal afirmación no debe ser exacta por lo que á nosotros se 
refiere, pues, si á todas horas proclamamos nuestra cultura, á todas horas también 
hacemos gala de nuestro despego para con las cosas que con el arte se relacionan. 
Pero dejándonos de inútiles lamentaciones, que á nada conducen, porque ellas no 
han de ser bastantes á cambiar las costumbres de nuestro país, sigamos la tarea 
emprendida, exponiendo el juicio que nos merecen los cuadros que decoran las salas 
pequeñas de la Exposición. 
Bien quisiéramos no ser en estas, menos minuciosos que lo fuimos en las anterio-
res, donde si pasamos en silencio por delante de algún cuadro, fué porque no otra cosa 
merecía; pero la multitud de cuadritos sin importancia alguna, que lograron entrar pol-
la torpeza del Jurado de admisión y que ocupan los mejores sitios de estas salas por el 
desacierto del de calificación, hace imposible el que sigamos nuestro examen cuadro 
por cuadro, viéndonos obligados á escoger lo más saliente, para evitar de este modo el 
cansancio de todos. 
Dos son las producciones que este año trae Agustín Lhardy, y en las dos encuentro 
como mérito principal el afianzamiento cada vez más seguro y preciso de su propia 
personalidad. 
La manera de hacer de Haes, á quien deben todo lo que son nuestros paisajistas 
de hoy, hechas muy contadas excepciones, ha pesado con la fuerza imperiosa del 
verdadero mérito sobre casi todos ellos; pero por fortuna para nuestro arte nacional, 
una vez puestos en el buen camino, se han ido emancipando, no sólo de la dirección y 
tutela, sino del influjo que el sabio maestro pudiera tener en la manera como cada uno 
interpretaba el natural. Lhardy es de estos; aceptó el consejo teórico, y aun el práctico 
en los primeros años de su carrera artística; pero hoy sólo presta acatamiento al 
primero y respeto al segundo. 
Aunque la Desembocadura del rio Nalón está hecha con mucho cariño, cualidad 
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tanto más digna de apreciarse cuanto que el cuadro es de gran tamaño y en estos suele 
ocharse por la calle de en medio embadurnando pronto y mal la tela, encuentro este 
paisaje bastante inferior al Camino viejo de San Esteban, donde el artista ha puesto de 
manifiesto una vez más 
AGUSTÍN LHARDY. las cualidades en él ca-
racterísticas; esto es, la 
fineza de la mancha, el 
esmero en la ejecución y 
el cuidado en el dibujo. 
Lhardy puede y debe 
hacer mucho, pues no 
sólo cuenta con medios 
intelectuales, sino con 
medios materiales, y por 
esto no diré el crítico 
(pues no'aspiro á tanto), 
pero sí el amigo, se atre-
ve á aconsejarle que pro-
cure cambiar de modelo 
para sus futuras creacio-
nes, pues ejercitándose siempre en la misma nota por ser idénticos los elementos 
que maneja, no es difícil caer en el amaneramiento que conduce, antes que uno se dé 
cuenta de ello, á la falsedad y á la mentira. 
Fotograbado de L . R. y C'.TT Fotografía de L . R . y C. 
DESEMBOCADURA D E L RÍO NALÓN. 
Aquella escuadra que salió de Lisboa al mando del Duque de Medina-Sidonia por 
fallecimiento de D. Alvaro de Bazán, halló la triste sepultura de sus indecisiones en 
los bajos de la costa de Flandes, y fiel intérprete de sus desgracias, en el talento de un 
distinguido pintor malagueño. 
Gartner, que viene dando pruebas desde hace algunos años de sus envidiables 
condiciones para la marina, ha realizado tantos y tan firmes progresos, que ya puede 
colocársele á la cabeza de nuestros marinistas, sin temor á futuras é inesperadas decep-
ciones. 
Cuando me ocupé de su personalidad hace dos años, con motivo del hermoso 
cuadro que figuró en la pasada Exposición con el título de Calma, adiviné por instinto 
que la última muestra de la marina tranquila del Mediterráneo era aquelta mancha 
dulce y simpática, donde se retrataba de admirable manera una puesta de sol en las 
costas malagueñas. Que no andaba desacertado en mis presentimientos, pruébalo el 
lienzo que este año nos ha mandado y que titula Restos de la Invencible. A la calma ha 
sustituido la borrasca; á los esfumados horizontes africanos, los abruptos peñascales de 
la costa flamenca; á los cielos tranquilos y serenos, los nubarrones de la tempestad, y 
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á las barcas d^l honrado pescador que reflejan sus velas latinas en las tranquilas y 
azuladas aguas del Mediterráneo, las galeras de un rey aborrecible flotando deshechas 
sobre las encrespadas olas de un mar verdoso y agitado. 
JOSÉ GARTNER. 
Fotograbado de L . R . y C * 
RESTOS DE LA INVENCIBLE. 
Fotografía de Capdevilla. 
Aunque Los restos de la Invencible representa un adelanto notable, todavía se notan 
en la obra del distinguido artista malagueño ciertos defectos nacidos antes del descuido 
que de la escasez de facultades, sin que por otra parte sean estos de tal naturaleza, que 
hagan desmerecer el cuadro, obscureciendo la multitud de bellezas que encierra. Poco 
significa el excesivo tamaño de la farola colocada en la popa de la galera del primer 
término, y aun aquel trozo de velamen que flota sin mojarse y sin hundirse en los 
abismos del mar, cuando esto no es otra cosa que olvidos perdonables al lado de las 
muchas bellezas representadas en el lienzo por la majestad imponente de aquella 
costa salvaje, por la trágica luz que ilumina el desastre, producida por el encendido 
cielo del ocaso visto á través de un girón de las pardas nubes que ennegrecen el hori-
zonte y por aquel mar embravecido, instrumento de la Providencia para desbaratar los 
planes de un tirano. 
Podrá Hernández Nájera mostrarse enamorado del trozo de pintura, como buen 
discípulo y entusiasta admirador del maestro Sala; podrá condenar, por tanto, la perso-
nalidad de aquel gran artista que tuvo la fortuna de firmar el Angelus donde el proce-
dimiento, á fuerza de ser se?ic¿llo, resulta cuasi pueril; pero en el momento que ha 
necesitado prepararse para la Exposición, ha renegado del maestro, desdeñando el 
trozo y acudiendo al cuadro, y se ha acordado de que el inmortal Millet buscó el asunto 
de sus creaciones en la vida de los campos, para hacer él otro tanto, al trasladar al 
lienzo una página encantadora de las costumbres de nuestros pastores. 
Por la cañada cubierta del oloroso tomillo, desciende de la sierra el rebaño. 
— 54 — 
marchando delante un hermoso perro mastín, fiel guardián de las ovejas y corderos, y 
un pastor que conduce al borriquillo, sobre el cual va una niña con la tez quemada 
por el sol y enrojecida por el frío. Sirven de fondo á este cuadro, las montañas del 
Guadarrama ocultas á 
MIGUEL HERNÁNDEZ NÁJERA. trechos por las nubes, 
que apenas si dejan ver 
algunos claros de azul. 
El asunto está com-
puesto con la sencillez 
que da la verdad, y el 
colorido es el justo y 
apropiado, teniendo en 
cuenta que todas las figu-
ras se mueven á la luz 
difusa del aire libre. 
El adelanto alcanza-
do por el distinguido ar-
tista desde la última Ex-
posición, me hace creer 
que no será menor el 
que realice hasta el pró-
ximo certamen, y por 
esto tengo por cierto que 
el día que el dibujo sea 
más correcto y la pincelada más segura tendremos un buen ejecutante, dispuesto á 
convertirse en un excelente artista en cuanto estos elementos se pongan al servicio 
de una idea que llegue á impresionar hondamente el temperamento meridional de 
Hernández Nájera. 
Fotograbado de L . R. y C Futografia de Laurent. 
E L CORDEL DE LAS MERINAS. 
Uno de los artistas que desde hace algún tiempo vienen estudiando con más empeño 
las dificultades todas que tiene el modelo vivo al aire libre, es Peña Muñoz; y como 
querer es poder, según dice el conocido refrán, este modesto y estudioso artista es uno 
de los pintores que más han conseguido en el vencimiento de estas dificultades. En el 
Leñador montañés y en E l arte en el campo, muéstrase muy superior al otro cuadro que 
titula Modelo por necesidad-, por qué siendo Peña Muñoz uno de los que prestan más 
atención á las exigencias del dibujo, aparece en este lienzo tan descuidado en la 
corrección de la línea, que ciertamente nadie que conozca de antiguo su personaliad, 
podrá creer que fué él, y no otro, quien trazó aquella Modelo por necesidad. 
Que Peña Muñoz trate de sorprender los secretos del aire libre, y aún que estos 
secretos en gran parte le hayan sido revelados, no indica ciertamente que haya llegado 
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á la meta de sus plausibles aspiraciones. Tanto en E l arte en el campo como en el 
Leñador montañés, Peña Muñoz, precisamente por exagerar su condición de experto 
dibujante, ha acusado tal cantidad de detalles, que sin negar de una manera absoluta 
MAXIMINO PEÑA MUÑOZ. 
Fotograbado de L . R . y C'." Fotogrn/ia de Capdevilla. 
E L A R T E EN E L CAMPO. 
qué estos puedan darse con tal profusión al aire libre, me permito, cuando menos, 
abrigar la sospecha de que la figura puesta en el campo no ha de resultar modelada 
con aquel vigor del contraste y con aquella riqueza exuberante de detalles que Julio 
Bretón calificó acertadamente de importunos. 
Mas á pesar de estos reparos, es tal la bondad del camino há largo tiempo empren-
dido, que no puedo menos de alentar estos propósitos, seguro de que no hemos de 
aguardar mucho tiempo para saludar en la persona de Peña Muñoz uno de los que 
contribuyan más eficazmente á desviar nuestro arte nacional del convencionalismo 
rutinario. 
Enrique Esteban es uno de los pocos cultivadores del género militar en España; 
pero si venciendo la clásica pereza meridional procurara no apartarse nunca del asunto 
que le seduce, y fuera al encuentro de la verdad donde ella existe, buscando al soldado 
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en el campamento y en las maniobras, tengo por cierto que Esteban haría más de lo 
que hace, pues ahora sospecho que no hace todo lo que puede. 
Encerrarse en el aislamiento del taller para meditar largas horas un asunto" 
poniendo en tensión constante el pensamiento; idear una escena que sólo se vio con 
los ojos de la inteligencia para trasladarla al lienzo valiéndose de medios que apro-
ximan no más la verdad, no sólo supone una diíicultad enorme que vencer, sino una 
probabilidad muy grande de salir vencido. 
Toda idea que el artista traslade al lienzo es necesario sentirla, y no es buen camino 
el del falso artificio para llegar al sentimiento sincero. 
Meissonnier, Detaille, Neuville, Camphausseu, y en general todos los pintores 
que se han dedicado al asunto militar, han necesitado seguir de cerca los ejércitos de 
su patria en las guerras que sostuvieron con sus enemigos para ver de cerca lo que 
luego pintaron, pues no es posible adivinar fríamente lo que necesita para ser com-
prendido el calor de la lucha, el estruendo del cañón, el espectáculo del héroe mori-
bundo, y las ideas de la patria y de la gloria, evocadas en los momentos de peligro. 
ENRIQUE ESTEBAN. 
4 
Fotograbado de L . l i . y C.» 
E L PRIMER BALAZO. 
Fotografía de Capdevilla. 
En E l primer balazo, Esteban da á entender que la idea ha surgido, no en pre-
sencia de la verdad que impresionó el espíritu, sino á impulsos de la voluntad que 
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obligó al pensamiento á crear una ficción más ó menos posible, pero al fin ficción y no 
realidad. 
Aquellos jefes y oficiales que, después del combate, presencian en la cocina de 
una casa de pueblo cómo el médico del regimiento hace la cura á un oficial que recibió 
una herida en el brazo, no son tipos arrancados al natural, sino modelos convenien-
temente disfrazados, que nada representan, porque no traducen pensamientos verda-
deros. 
Si se tratara de algún caudillo ilustre que hubiera recibido mortal herida defen-
diendo la honra de la patria en el campo de batalla, justo y natural sería el interés 
mostrado por los jefes y oficiales ante aquella tremenda desgracia; pero siendo el herido 
un oficial de corta graduación, y la herida un balazo que no hace peligrar ni en poco 
ni en mucho la vida de aquella naturaleza joven y vigorosa, el interés de todos aquellos 
hombres es falso, moralmente considerado. 
Gentes que están acostumbradas á la diaria pelea, familiarizados con la sangre, 
acostumbrados á arriesgar sus vidas á cada momento, no es probable que muestren 
aquel interés tan extraordinario, que se refleja en las actitudes y en los rostros porque 
un cualquiera haya recibido una pequeña herida en el brazo. 
Poco cristiano y poco caritativo es el juicio que tenemos formado de lo que aque-
llos aguerridos soldados deben 
sentir; pero si la verdad moral 
no da más de si, ¿por qué hemos 
de fingir una engañosa realidad? 
Si ponemos en la mujer .el 
valor y la arrogancia del soldado, 
habremos creado un caráctei tan 
falso como si ponemos en el sol-
dado las timideces y sensiblerías 
de la mujer. 
Digo esto, porque me duele 
muy mucho que un artista de las 
condiciones de Enrique Esteban 
piense tan ligeramente sus asun-
tos, cuando haciendo lo contrario 
podría realizar obras á las cuales 
nada tuviera que objetar la crítica. 
Aparte de lo dicho, tanto en 
E l primer balazo como A l galope—otro cuadro de costumbres militares, donde las 
pequeñas incorrecciones de dibujo contribuyen más y más á darle movimiento y 
expresión—Esteban da muestras de que sabe dominar perfectamente su paleta, exten-
diendo el color con franqueza y modelándolo con acierto. 
ENRIQUE ESTEBAN, 




Como no queremos dar más extensión qne la acostumbrada á estas impresiones, 
y como, por otra parte, aún faltan algunos cuadros de esta sala, de los cuales quisiera 
decir algo, sus autores me perdonarán si no me ocupo de sus producciones con la 
extensión debida, considerando que no otra cosa puede ser, dada la multitud de obras 
que nos faltan todavía que examinar. 
Cordero, con un paisaje hermosamente sentido, refleja los visibles adelantos 
realizados, no siendo ya el gris el único color de la Naturaleza que le encanta y 
seduce. 
Tanto en este lienzo como en otro más pequeño colocado en otra sala, hay una 
variedad de tonos muy estimable, aunque estén aún subordinados á no desentonar la 
nota general de la obra, que es precisamente la nota gris de la que tan enamorado se 
ha mostrado siempre. 
Carbonell expone seis cuadritos, donde á una sencillez encantadora de medios se 
une una verdad exquisita en la observación. Así en el titulado La recolección de las 
judias como en otro qíie expone con el título 
de ¡¡Regreso!! muestra sus envidiables con-
diciones para interpetrar la figura humana 
al aire libre. 
Oliver Aznar presenta cinco cuadros, y 
aunque no todos están colocados en esta 
sala, sí lo está el mejor de ellos. Titúlase 
Caso de conciencia, y en él se adivina un 
artista de aspiraciones modestas, donde la 
extensión del esfuerzo no rebasa las faculta-
des del ejecutante. El dibujo es correcto, 
salvo la cabeza del fraile, y la escena está 
vista y realizada en el medio ambiente que 
rodeaba la realidad que copió. 
Camoyano, discípulo del distinguido pin-
tor andaluz la Rosa, de quien por cierto no 
hay en la Exposición una muestra siquiera 
de su maestría, expone un grupo de flores 
con dos palomas, cuadro donde la brillantez 
del colorido no se obtuvo sacrificando la ver-
dad, y donde la valentía y la franqueza de 
la ejecución no deshizo las líneas del d i -
bujo. 
Eloísa Garnelo, hermana del laureado ar-
tista del mismo apellido, está representada 
por unas vendimiadoras montillanas, á las 
cuales nada en justicia se las puede tachar, porque siendo unas figuras de mitad del 
tamaño natural y colocadas en el campo á la caída de la tarde, cuando el sol se puso 
Fotograb. de L . R. y C.A Fotograf. de L . B . y C ' 
REGRESO!! 
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ya .tras la línea del horizonte, el diseño es firme y seguro y la entonación justa y acer-
tadísima. 
Ruíz Guerrero, aun dando una importancia extraordinaria al tamaño, no está mal 
representado con un cuadro de costumbres que titula La sopa. 
La obra representa á varios pobres aguardando ú la puerta do un asilo la limosna 
del pan nuestro de cada día que les entregan unas Hermanas de la Caridad. 
MANUEL RUÍZ GUERRERO. 
Fotograbado de L . R. y (7.A Fotografía de Laurcnt. 
L A SOPA. 
El asunto está bien compuesto y el color es justo, mas el dibujo de algunas figuras 
es notoriamente desacertado. 
Castro, con un bibliófilo ejecutado con mucho respeto al natural; Fernández 
Copello, con una marina que, si no brilla por su originalidad, pues recuerda muy 
mucho la que presentó Ruíz Luna en la Exposición de 1887, es muy notable por su 
factura, al hacer las aguas movidas y transparentes; Crespo, con un interior de estudio 
úlnltáo plantas y flores, estas bastante mejor tratadas que la muchacha que se encarga 
de cuidarlas, por resultar el dibujo en extremo descuidado, y el color, sin conseguir 
dar cumplida y cabal idea de la corporeidad; Espina, con un paisaje de Segovia que, 
entre los varios que presenta, resulta el mejor de todos como mancha espontánea 
y justa, por más que tampoco corresponda al justo renombre que, como paisajista, ha 
conquistado el activo é inteligente Secretario del Círculo de Bellas Artes; Larrocha, 
con otro paisaje de Granada, titulado buscador de'oro, donde el modesto artista hace 
gala de sus envidiables condiciones de colorista, como buen pintor meridional que es, 
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retratando aquella luz que hiere por su potencia vigorosísima, y por último dos retratos, 
uno de Mas y Carrasco, muy aceptable por la postura arrogante del oficial de húsares 
JOSÉ DE LARROCHA. 
i 
Fotograh. de L . R. y C.a Fotograf. de Calderilla. 
BUSCADOR DE ORO. 
retratado, y otro de Ruíz de Salces, por la sobria seriedad con que ha sabido inter-
pretar el modelo, son los cuadros de esta Sala tercera, sobre los cuales me permito 
llamar más directamente la atención del paciente lector. 
V I I I . 
SALA CUARTA. 
Menéndez Pidal, Beruete, Araujo, Borras, Borda, Saint Aubiu, 
García Fernández, Laforet, Muñoz, Jiménez Prieto, Ocón, Menassade, 
Pérez del Camino, López Cabrera. 
Cualquiera que sea el ideal estético del artista, de su obra debe destacarse de una 
manera clara y precisa su personalidad. 
Que rinda culto al realismo ó al idealismo, el artista ante todo necesita ser él 
mismo y no otro, y este carácter personal, íntimo, especial á él y no común á los 
demás, es lo que constituye el genio artístico. 
¿Por ventura Gayarre y Masini no ponían algo que les era propio en lo que canta-
ban, aunque la melodía fuese la misma? ¿Acaso los versos de Calderón ó de Lope los 
recitaban de igual manera Calvo y Vico? ¿Impresiona de idéntico modo una pieza de 
concierto interpretada por Gounod ó Rubistein? Rosales y Fortuny al copiar á Veláz-
quez ¿no reflejaban sus propias personalidades en la copia del inmortal maestro, 
aunque sus propósitos fueran confundir exactamente la copia con el original? Pues si 
hay algo en cada artista que á él solo le pertenece; ¿por qué Menéndez Pidal se des-
poja de su propia manera de hacer para convertirse en un imitador, y nada más que 
un imitador del procedimiento velazqueño? 
Menéndez Pidal, antes que intentar ser un copista de Velázquez, ha debido poner 
cuanto de su parte estuviera para crear algo suyo, exclusivamente suyo. 
Quiere apropiarse el estilo de otro y renuncia desde luego y de antemano el estilo 
especial que él pudiera tener; se propone apoderarse del espíritu que anima las obras 
del gran coloso de la pintura, y sólo consigue recoger la corteza del que imita; y trata 
de resucitar la personalidad del gran Velázquez sin intentar antes que nazca la perso-
nalidad del pequeño Menéndez Pidal, renovándose con esto la eterna historia del que 
busca sólo en la imitación el manantial de sus inspiraciones. 
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Que Menéndez Pidal estudie detenidamente las obras que tiene nuestra Pinacoteca 
del inmortal maestro, cosa es que le alabo el gusto; pero que en vez de hacer eso 
intente apropiarse algo que por ser personal á Velázquez es extraño á Menéndez Pidal, 
es lo que no puedo menos de condenar con todas mis fuerzas, precisamente porque 
trato de salvar la personalidad de un artista de extraordinarias condiciones, cuya per-
sonalidad hoy se ve por completo aniquilada. 
Toda obra de arte nace de una impresión, y nada hay más personal que nuestras 
impresiones, por lo cual las gentes no encontrarán nada extraño que en cuestiones de 
arte alguien encuentre pésimo lo que otros dieron por excelente. 
«Una mujer pasa por las calles de Roma—dice muy atinadamente Carlos Blanc— 
Miguel Angel al verla la dibuja seria y adusta; Rafael la ve y le parece bella, graciosa 
y pura, armoniosa en sus movimientos y casta en sus vestiduras; pero la encuentra 
Leonardo de Vinci, y al punto descubre en ella un encanto más íntimo y una dulzura 
más agradable. 
La misma mujer se convierte por el lápiz de Miguel Angel en una Sibila apoca-
líptica; sobre el lienzo de Rafael en una virgen divina, y en la pintura de Leonardo en 
una mujer adorable.» 
El yo artístico no nace, sé hace; pero su nacimiento, su crecimiento y su total des-
arrollo es tan misterioso como la germinación del animal ó de la planta. 
La personalidad no nace y sí se hace, porque al dar el novel artista los primeros 
pasos, siempre necesita un consejero que dirija su sentimiento, una mano que corrija 
sus yerros y un amigo que discuta sus creaciones; pero pasados estos primeros instan-
tes en los cuales se inicia en los secretos del arte, es necesario la independencia, la 
libertad que desempeñan en este caso el papel del sol y de la luz que hacen germinar 
la semilla. 
Muchas veces la originalidad de un artista surge después de haber imitado largo 
tiempo á un maestro. Sin el Perugino, Rafael jamás hubiera sido Rafael; pero estas 
cortas obediencias y estas temporales esclavitudes, que son necesarias para hacerse 
dignos de sí mismo, tienen un límite, límite que ya ha traspasado con exceso Menén-
dez Pidal. 
Que Menéndez Pidal enamorado, y con razón, de aquel gran coloso que en vida 
se llamó Diego Velázquez, haya buscado las enseñanzas prácticas en la copia de sus 
obras maestras, no significa el que esos lazos de sumisión que unen á Menéndez Pidal 
con Velázquez sean eternos, pues entonces se convertirían en férreas cadenas que 
harían del joven artista un esclavo sin autonomía, un pensamiento sin voluntad y un 
cuerpo sin alma. Sí, en el cuerpo de Menéndez Pidal está el alma de Velázquez; pero 
el alma es demasiado grande para el cuerpo, y del desequilibrio de estos elementos, 
surge la destrucción total de su personalidad. 
Menéndez Pidal, que es un espíritu viejo en un cuerpo joven, no ha llegado á com-
prender totalmente al maestro que le apasiona, pues de haberlo comprendido, segura-
mente no se presentaría con una obra llena de toda clase de falsedades, cuando precisa-
mente Velázquez fué el primero y el más glorioso de todos los modernistas, por haber 
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analizado el alma y por haber estudiado el cuerpo, haciendo que la materia no sea 
más que el molde donde se encierra el espíritu. 
Si Menéndez Pidal como ejecutante es un pintor falso, como pensador también lo es. 
La falsedad es lo único que se respira ante su obra. 
Prescindiendo de la escasa originalidad que el asunto tiene, lo cual arguye muy 
poco en favor de La cuna vacia, pues muchos pintores extranjeros y algunos naciona-
les han tratado este tema de manera muy parecida, ya que no idéntica, hemos de 
detenernos á estudiar la verdad moral y material de este lienzo para demostrar nuestro 
aserto, pues no estimo como noble y honrado el no probar lo que se afirma ó se niega 
de una manera categórica. 
En la técnica de la pintura sólo se puede llegar á producir el efecto de lo verda-
dero, teniendo en cuenta la relación de las distintas tonalidades que da la realidad, 
para lo cual es necesario contar con la ilusión óptica del espectador. Si el artista se 
divorcia de éste, porque ve la naturaleza de manera diversa de como la ve la mayoría 
del público, el artista podrá estar en lo cierto y el público en el error, pero al no con-
vencernos el ejecutante, nos parecerá siempre que ha falseado lo que para nosotros 
constituye la verdad de la materia. 
Para Menéndez Pidal no sólo pierden los objetos sus líneas claras y precisas al 
envolverlos en aquella gama borrosa, sino que coloreándolos por igual con el tono 
gris-asfalto, parecen todos de la misma materia. Los objetos en los cuales estos colores 
entran como componentes precisos, como son en general los de madera, aparecen en 
la obra de Menéndez Pidal confundiéndose con la propia realidad; pero en aquellos 
otros donde el empleo de estas tonalidades no representa más que una costumbre ó un 
capricho, la verdad huye de ellos, haciendo que no sepamos de qué materia se 
componen. 
La mesa, la cuna, los leños, las puertas, el arca, todo aquello que es madera, está 
admirablemente hecho; pero los metales, las paredes, el piso, las ropas, las carnes, 
aparecen con una falsedad tal, que el procedimiento empleado ni siquiera ayuda la 
ilusión del que contempla la obra. 
¿Puede alguien afirmar á ciencia cierta de qué materia es el piso de aquel cuarto, 
donde se desarrolla aquella escena tan triste? ¿Puede alguien decir, sin temor á equi-
vocarse, de qué son las carnes de aquellas figuras, y de qué materia son las paredes 
de la estancia, y las ropas de los personajes y las sábanas de la cuna? No, no es posi-
ble que nadie conteste á estas preguntas sin vacilar y con exactitud, porque aquello es 
todo falso, materialmente considerado. 
Mas si de la materia pasamos al espíritu y analizamos la obra del pensador, 
ciertamente no encontraremos cosa distinta de lo que hemos hallado al estudiar el 
ejecutante. 
Que el pensamiento está desarrollado con una ausencia completa de originalidad 
ya lo hemos indicado; pero como la indicación no basta y es necesario la prueba, ahí 
va ésta. 
¿Cabe exactitud mayor entre el grupo más importante del cuadro de Menéndez 
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Pidal y el grupo de otro cuadro que con el mismo título expuso en Barcelona hace 
algún tiempo Tomás García Sampedro, el autor de aquel lienzo que figuró en la pasada 
Exposición representando á dos muchachas que, cogidas del brazo y con la cesta al 
hombro, volvían á la caída de la tarde de las faenas del campo? 
Los dos grupos principales de los cuadros que llevan el mismo título, no sólo son 
parecidos, sino que son idénticos, y esto puede comprobarse teniendo á la vista la 
reproducción del cuadro de García Sampedro, publicada en uno de los últimos números 
de La Iluslración Artística. 
El cuadro de García Sampedro lo constituía exclusivamente el padre y la madre, 
aquel sentado y ésta de rodillas recostada sobre su marido, mientras que en el lienzo 
de Menéndez Pidal asistimos, además, al entierro del niño que acaba de morir. 
La verdad moral en la obra de García Sampedro puede ser exacta, y esta probabi-
lidad, por tanto, puede darse también en la parte del cuadro de Menéndez Pidal, que 
guarda tan extraordinario parecido con el de García Sampedro; pero de ninguna manera 
resplandece en todo lo que Menéndez Pidal ha añadido de su cuenta y riesgo. 
¿Qué explicación tienen aquellos niños completamente solos, de seis ó siete años 
cuando más, que transportan la cajita del muerto? 
¿Es que los padres envían solos á sus hijos cuando estos son tan pequeños á estas 
tristísimas ceremonias? Y si el artista se excusa con el razonamiento de aquel que pre-
tendía hacer á San Roque y su perro tan sólo con tres líneas, alegando que de San 
Roque no se ve más que el palo y del perro tan sólo el rabo, porque todo lo demás 
está oculto tras la montaña, y Menéndez Pidal sostiene que los niños no van solos y sí 
acompañados, pero que esto no se ve porque el acompañamiento marcha delante del 
cortejo, ¿no era racional que éste fuera detrás, y sobre todo que si el acompañamiento 
existía y estaba compuesto de algunos parientes y amigos, alguno de estos consolara á 
los afligidos padres en aquel tremendo trance en que se separan para siempre del hijo 
adorado? 
¿A.caso puede alguien explicarse por qué está aquella cuna vacía frente á la puerta 
de entrada y en el centro de una habitación que no es alcoba? Si el pobre niño muerto 
y encerrado en la cajita ya va conducido por los otros niños al cementerio, ¿cuándo se 
sacó á la pobre criatura de la cuna para ponerlo en la caja? Y si fué al poco tiempo de 
morir, como se acostumbra en tales casos, ¿qué hace la cuna en el centro de la habi-
tación, ó es que el pobre angelito estuvo las veinticuatro horas dentro de la caja, y la 
caja dentro de la cuna? 
En el lienzo de Menéndez Pidal no se sabe á ciencia cierta todo lo que ha pasado, 
y los datos que el artista nos da para reconstruir la escena son tan deficientes y equi-
vocados, que sólo es posible reconstruir una escena falsa en todos sus racionales 
desarrollos. 
¿Quiere decir lo que llevamos expuesto que La cuna vacía no reúne título alguno 
á la consideración del público? No. 
En el lienzo de Menéndez Pidal siempre se ve la obra de un artista que se mueve 
fuera del campo de las medianías; mas precisamente por esto mismo es necesario ser 
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más exigente, pues no está bien exigir poco á quien puede hacer mucho; y Meñéndez 
Pidal es de los artistas que pueden hacer más en pro del arte español, si consigue res-
catar su personalidad, hoy prisionera en los lienzos del inmortal Yelázquez. 
Antiguo y aventajado discípulo del maestro Haes, Anreliano Beruete ha llegado á 
constituir una personalidad á fuerza de estudio. 
En punible olvido nos ha tenido desde hace algunos años, siendo varias las Expo-
siciones que han pasado sin que Beruete haya expuesto las muestras de su constante 
labor; pero tal vez por 
esta causa se presenta AUBELIAKO BERUETE. 
en este certamen con 
cuatro obras, todas cua-
tro delatando á un ar-
tista que ha llegado á 
emanciparse de las en-
señanzas de ayer de una 
manera completa y ab-
soluta. 
Los paisajes de Be-
ruete no desmienten el 
conocido adagio de que 
el estilo es el hom-
bre. Finos y delicados, 
de factura, denotan en 
quien los trazó la corte-
sía del carácter y la cul-
tura del espíritu: además, en ellos resplandece una cualidad que muy pocos paisistas 
poseen, y es, la de que en cada lienzo es fácil adivinar el sitio donde se hizo la obra 
por el extraordinario carácter local que ésta tiene. 
Beruete no va al campo, cual la inmensa mayoría de sus compañeros, á recoger 
de aquí un pedazo y de allá un detalle para componer luego un cuadro donde estén 
agrupados trozos de diversos lugares, con lo cual no se consigue otra cosa, que hacer de 
manera un paisaje/«¿M . Beruete, no; va al natural dispuesto á asimilarse concienzu-
damente lo que ve, y por eso sus paisajes son verdaderos retratos de los sitios por los 
cuales pasó el artista. 
De los varios lienzos que Beruete expone, el mejor es la Vista de la sierra del 
Guadarrama desde la Moncha, tanto por la delicadeza del toque y por el color local 
que ostenta, como por la sinceridad y la sencillez de su ejecución. 
Fotograbado de L . K . y C." Fotoyraj'ia de Capdcvilla. 
YISTA D E L GUADARRAMA DESDE LA MONCLOA, 
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Como Araujo no es un genio incorrecto, ni aspira tampoco á serlo, por la sensatez 
que resplandece en todas sus obras; si Araujo, en España, es uno de tantos, fuera es 
uno de los primeros. 
Dibuja con una corrección exquisita; mancha sin preocuparse de la factura; modela 
con una sinceridad espontánea; piensa el asunto con calma, y compone con una senci-
llez encantadora; pero todas estas cualidades, que en otra parte le granjearían el respeto 
y la consideración de todos, como aquí son tenidas en tan poco, su personalidad pasa 
punto menos que desapercibida, en el país donde han nacido espontáneamente tantos 
genios incorrectos amontonando mucha desfachatez y mucho descaro en un lienzo de 
colosal tamaño. 
Araujo no es de los pintores que deslumhran; pero es de los pintores que conven-
cen, y esto nada vale ni significa donde se toma el falso oropel por el legítimo oro. 
El poco acierto que el Jurado ha tenido al dispersar por distintas salas las obras 
de un mismo artista, contribuye en gran parte á que estas cualidades privativas de 
Araujo no surjan á primera vista, pues si sus obras hubieran estado reunidas en armó-
nica agrupación, seguramente todos hubieran reparado en lo que llevo dicho, aun no 
conociendo de antiguo la personalidad artística de Araujo. 
Tres cuadritos y una agua fuerte—en lo que Araujo, á fuerza de estudio, ha llegado 
á ser un consumado maestro—presenta el distinguido artista. 
JOAQUÍN ARAUJO. 
Futograbado de L . Tt. y C'.A Fotografía de L . R. y (7.a 
RIA DE YIGO. 
Si en Za Ha de Yígo y en E l mercado de pescados la sencillez con que ha sido 
interpretada la verdad no es bastante á que el público se certifique de que está en 
presencia de un artista que piensa en serio los asuntos, en el óleo titulado Quién le 
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pide la cuenta, ya es fácil comprender el profundo y verdadero estudio que Araujo ha 
hecho de la expresión. 
Un bandido andaluz, armado de colosal trabuco, que sentado frente á una mesa 
saborea con ansia la comida que le sirvió la ventera, mientras ésta y su hija no se 
atreven á pedirle la cuenta, recelando que la contestación no ha de ser afirmativa, ha 
sido motivo bastante para que Araujo haya modelado tres cabezas que expresan perfec-
tamente lo que cada una piensa. 
La expresión, cualidad tan recomendable en toda obra de arte, que sin ella los 
personajes no son más que cuerpos huérfanos de espíritu, no sólo ha de ser verdadera, 
sino razonada al momento preciso que debe manifestarse. 
No basta retratar el espanto, el dolor, la alegría en una testa, si ésta no tiene 
razón de espantarse, sufrir ó alegrarse en aquel preciso momento en que el artista sor-
prendió la vidaJnterna de aquel sér. 
Si alguien pintara un torero volteado por el toro ó próximo á ser cogido por éste, 
sería, no sólo lógico, sino necesario, que el artista retratara en la fisonomía del lidiador 
el espanto y la zozobra que en aquel momento experimentaba; pero sería falso de toda 
falsedad si trazara la cabeza de un torero llena de angustia, cuando habiendo pasado 
el peligro, regresaba tranquilamente á su casa una vez concluida la corrida. 
Esta falsedad de expresión, hija de la total falsedad psicológica que al punto se 
nota en la obra de Amérigo—por ejemplo—no aparece ciertamente en el cuadro de 
Araujo. 
El bandido que Araujo ha trazado está dando fin á la comida, y por tanto se acerca 
el preciso momento en que es necesario que quien le sirvió el alimento le pida el 
precio de éste. La expresión del bandido es la de uno que habiendo saciado su voraz 
apetito, ya nada teme, porque nadie ha de importunarle; mientras la expresión de la 
viej i y de la niña es de duda y de vacilación por si se atreverán ó no á pedirle la 
cuenta. 
Araujo puede y debe estar satisfecho de sus obras, aunque es lástima que un artista 
de sus condiciones no se aproveche debidamente de ellas, acometiendo empresas que 
requieran mayor empeño y esfuerzo. 
Dejando para capítulo aparte el estudio de las obras de los impresionistas, alguno 
de los cuales figura en esta Sala, porque estimo necesario tratar á los representantes de 
esta escuela con todo el detenimiento que se merecen, digamos algo, aunque no sea 
mucho, de algunos otros artistas, cuyas obras son muy recomendables y que figuran 
colocadas en la Sala cuarta, objeto del presente artículo. 
Un distinguido pintor valenciano. Borras y Abolla, expone tres cuadros: Una 
cabeza de estudio que recuerda otra de Sorolla, aunque no la iguala; un cuadro de cos-
tumbres t i t u l a d o ^ los días del ahucio, que reúne todas las condiciones que se pueden 
exigir á este género de pintura, y por último, un lienzo, el mejor en mi modesta 
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ALEJANDRO SAINT ATBIN. opinión, titulado Una 
florista, donde hay no 
sólo una nota original 
de color sino una no-
vedad en el asunto, 
por la hora que el ar-
tista eligió al realizar 
su obra. 
Saint Aubin en un 
cuadro que representa 
á Goya pintando su 
modelo favorito, don-
de lo mejor de todo, 
con no ser malo el 
resto, es el desnudo, 
por el acierto que el 
pintor ha tenido al 
modelar las carnes, 
haciéndolas á un tiempo mismo blandas y mórbidas; García Fernández con el E l des-
canso de la modelo, que acusa por su composición encontrada dentro de la sencillez. 
Fotograbado de L . if. // í'." Fotografía de L . R . y €'.• 
LA QUERIDA D E L AGONIZANTE. 
EDUARDO GARCÍA FERNÁNDEZ. 
Fotograbado de L . R. y C." 
DESCANSO D E L MODELO. 
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EDUARDO LAFORET. 
las sabias enseñanzas de su maestro Joaquín Sorolla; Borda surge como una espe-
ranza del arte con un retrato de niña: las ropas, la alfombra, el sillón y los cortinajes 
del fondo están hechos con una gran since-
ridad, y esto hace suponer en el joven pin-
tor condiciones nada comunes en el justo 
manejo del colorido, que le serán muy úti-
les, si sabe completarlas adiestrándose en 
el dibujo, base fundamental de todo buen 
artista, y cuyo dibujo es en extremo defi-
ciente en el retrato que ha expuesto; Lafo-
ret, con La plaza del mercado en Castellón 
y un interior de la Catedral de Toledo, que 
sirven de pretextos para que el modesto 
artista luzca todo lo que sabe en las leyes 
de la perspectiva; Pablo Muñoz con la 
Bendición de la Basílica de San Francisco 
de Assisi, que aunque recuerda algo un 
lienzo muy conocido de Palmaroli, no por 
esto desmerecen las bellas cualidades que 
el cuadro tiene; Jiménez Prieto con una ta-
blita titulada Palacio de Versalles en Í809, 
donde ha hecho un estudio minucioso de 
los mármoles, sin que por otra parte pue-
dan tacharse las figuras que descienden por 
la escalera, por lo cuidado que está el di-
bujo y la justeza que tiene el colorido; Ocón, 
en una marina de Málaga, en la cual demues-
tra que va poco á poco heredando las glorio-
sas tradiciones de su apellido; Menassade, 
que ya emula las glorias del ilustre Gessa, 
en un bodegón de frutas prodigiosamente 
hecho; Pérez del Camino con un paisaje costero hermosamente ejecutado, por más 
que no parece de casta española; y por último, López Cabrera con un cuadrito E l 
cuento del abuelo, lleno de gracia y expresión, es lo único que podemos apuntar en 
esta Sala como digno de ser mirado con algún detenimiento. 
Fotográb. de L . R . y C ' Fotograf. de Capdevilla. 
PLAZA D E L MERCADO EN CASTELLON. 
I X . 
LOS IMPRESIONISTAS. 
Regojos, Mas y Fondevilla, Graner, Casas, Luna, Rusifíol 
Riquer, Hidalgo. 
En el arte no hay ni puede haber una ortodoxia, porque cada genio artístico repre-
sentaría una herejía individual. 
Para aquellos que entienden que el arte es la representación más pura y más ideal 
de la belleza; para aquellos que preconizan como bueno el sistema de transformar la 
realidad que tienen delante de los ojos por el ideal que tienen delante del pensamiento, 
en virtud de reglas fijas de antemano establecidas y acatadas, los impresionistas deben 
ser unos herejes, á los cuales hay que negar el agua y el fuego; mas como entiendo 
que en el arte nada valen ni significan las excomuniones, porque todas las escuelas 
aportan algo á la formación del arte universal, sea por éste ó por el otro camino; y 
como además los impresionistas no hacen otra cosa que corregir el natural, aunque 
sea á su manera, yo, que estoy muy lejos de sentir el arte al modo de como los 
impresionistas lo sienten, sólo tendré un gran respeto para los corifeos de esta escuela, 
antes desconocida entre nosotros, y hoy ya con defensores entusiastas y valiosísimos. 
Que la finalidad del arte es la realización de la belleza, cosa es en la cual están 
conformes todos los estéticos; que la realidad es la base y el germen en la producción 
de esta belleza, también es otro problema fuera de toda duda; pero la parte que cada 
uno de estos elementos ha de tener en la obra de arte es la cuestión sobre la cual 
todavía no se han puesto de acuerdo críticos y artistas, no siendo probable, por otra 
parte, que lleguen á un punto de común acuerdo mientras el mundo sea lo que es, y 
no cosa distinta. 
¿Ideal y Realidad, cómo os vais á combinar para poder complacer á todo el 
mundo? ¿Qué participación ha de tener el elemento ideal, que es lo que el artista crea, 
y qué otra participación ha de tener el elemento realidad, que es lo que el artista copio? 
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La obra de arte más perfecta, teniendo sólo en cuenta el elemento realidad, no 
valdría lo que un pedazo de azogado cristal, y la obra más maravillosa, contando como 
único factor el elemento ideal, no encontraría cuerpo donde encarnarse para mostrar-
nos sus divinas idealidades. 
El arte toma el elemento real, pero lo transforma embelleciéndolo por virtud del 
genio artístico. 
¿Quién es capaz, en la labor que el artista realiza al transformar la realidad pura 
que ven sus ojos en el ideal eterno que palpita en su pensamiento de decirle: la parte 
de realidad que tomaste como base de la obra de arte que hiciste, es excesiva, y la 
parte de ideal que has aportado como elemento creador, es muy escasa? No hay nadie 
que tenga tales atrevimientos, porque en el arte todos caben y todos también aportan 
algo á la obra común y universal. 
Podrá, sí, estudiar y analizar la crítica el pensamiento y las tendencias del artista, 
mostrando que la realidad no fué la verdadera y sí la falsa, y que la idea desarrollada 
en la obra de arte rompió con las leyes de la lógica y con los dictados de la razón; pero 
anatematizar una tendencia y condenar una personalidad porque ésta signifique una 
protesta contra lo que la generalidad siente y ve, y porque aquella represente la nega-
ción de una ortodoxia, que en el arte ni existe ni puede existir, no es posible hacerlo; 
y conste que quien esto afirma, ni ve ni siente el aKe como lo sienten y lo ven los 
acérrimos partidarios de la escuela impresionista 
La crítica, respetando la escuela impresionista, tiene el perfecto derecho de dis-
cutir los cánones de esa Iglesia, pero no tiene el derecho de declararla rebelde. La crí-
tica, respetando las personalidades de los defensores de esta escuela, tiene el perfecto 
derecho de juzgar sus lienzos, porque aun dentro de esca tendencia uno^ son buenos y 
otros son malos; pero no tienen derecho á lanzar excomuniones afirmando que las obras 
de los impresionistas son engendros de espíritus enfermos, que debieran atender antes 
que todo al restablecimiento de su salud en las celdas de un manicomio. 
¿Acaso la obra más acabada del más perfecto realista puede competir con la reali-
dad que se refleja en un pedazo de espejo? Pues si en toda obra de arte hay el ele-
mento ideal que transformó la realidad, ¿por qué hemos de condenar sin juzgarlos á 
los impresionistas, que no hacen otra cosa que corregir la naturaleza, aunque sea por 
procedimientos extraños para nosotros? 
Entre la obra de un impresionista, que transmite de una manera acertada la impre-
sión que experimentó su espíritu en presencia de un objeto ó de un suceso cualquiera, 
y la de uno que no acierta á retratar la realidad que ve, ni á mostrarnos el ideal que 
siente, quédome con la obra del primero, que al fin y al cabo representa una realidad 
sabiamente transformada. 
Regoyos, Más y Fondevilla, Graner, Gasas, Luna, Rusiüol, Riquer é Hidalgo, son 
los representantes en esta Exposición del impresionismo, aunque algunos de estos 
pintores conserven todavía las huellas de la escuela realista y no aparezcan por tanto 
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como impresionistas empedernidos, á quienes las excelencias de la flamante escuela 
han convencido por completo. 
Regoyos y Más y Fondevilla son los representantes del impresionismo en la Sala 
cuarta; pero como quiera que el segundo es un iniciado de ayer mañana en la secta, 
mientras el primero es un convencido de toda la vida, en la obra de M;í¿ y Fondevilla 
no se notan, como en las de Regoyos las bellezas todas de la escuela impresionista-^ 
que las tiene y muchas-^aunque para apreciarlas sea necesario, no sólo un amplio 
criterio de tolerancia, sino un espíritu acostumbrado ya á todas las manifestaciones del 
arte, por extrañas y desusadas que estas sean. 
Más y Fondevilla, renegando de su tradición artística, ha ido á probar fortuna á la 
iglesia del impresionismo; pero por esto su obra téngola sólo como el ensayo de un 
artista ilustre que intenta hacer algo por un camino para él desconocido, y no como la 
encarnación de una personalidad qne siente la belleza de una manera especial y la 
interpreta por un procedimiento extravagante. 
Regoyos, al contrario, es un fanático, pero un fanático con la fe del apóstol que 
predica su doctrina con entusiasmo y la defiende con fortuna. 
El impresionista que acata los cánones de su iglesia é interpreta el gran libro de 
la naturaleza, proponiéndose con obediencia ciega valerse sólo de un color que predo-
mine sobre todos los demás, ora sea el gris, ora el azul, ora el violáceo, ora el anaran-
jado, es un ortodoxo más, pero un ortodoxo de una iglesia libre; y éste es muy difícil 
que llegue á dejar de ser un extravagante; pero el que no queriendo sacrificar su propia 
personalidad no abdica de su manera de ser y sentir, y busca el apoderarse técnica-
mente de la impresión que sacudió su espíritu en un momento determinado sin suje-
ción á reglas de ninguna especie, ese podrá ser un hereje dentro de una herejía, pero 
ese puede ser un arlisla. 
El que se despoje de todas sus rancias teorías; el que venga á juzgar las obras del 
impresionismo sin prejuicios de ninguna especie; el que nu tenga para nada en cuenta 
la costumbre adquirida por la frecuente contemplación de las obras de arte; el que se 
olvide de las leyes que como obligatorias le dictaron los estéticos de la teoría y los 
maestros de la práctica y se coloque delante de las obras de Regoyos, aislado el espí-
ritu de todo lo que le rodea, procurando encontrarse solo, completamente solo ante 
aquellos lienzos, tengo la esperanza que al cabo de algunos instantes de cuidadosa 
observación, irá viendo surgir una personalidad robusta, distanciada, sí, de todas las 
demás, pero que no nace ni viene del manicomio, éirá viendo también destacarse algo 
que, saliéndose de la vulgaridad, recuerde, sin embargo, haberlo visto y sentido en 
alguna parte y en alguna ocasión. 
Las obras de Regoyos no son fantasías hijas de un cerebro perturbado, sino impre-
siones xerdaderas transmitidas por procedimientos desusados. 
Aquel patio del cementerio con las luces puestas delante de las sepulturas, que la 
niebla convierte en mancha borrosa de fuego; aquellas figuras transidas de dolor que 
recorren ios lugares donde reposan los restos de los seres queridos; aquellos tristes 
cipreses destacando el verde gris de su follaje por cima de las tapias del Camposanto, 
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y aquella atmósfera triste de un día crudo del otoTio, no eŝ  no, la obra de un espíritu 
vulgar, como no lo son tampoco La tempestad y E l cementerio áraJjey sino la impresión 
profunda que esa escena produjo en el alma de uu artista. 
Regoyos no nos muestra el natural tal cual es, para que nosotros experimentemos 
la emoción estética que él sintió; sino que andando todo el camino, nos muestra ya 
hecha la impresión que él tuvo ante la contemplación del hecho ó del objeto que se 
apoderó de su pensamiento. 
Para juzgar la obra de un impresionista es necesario estar dispuesto ú dejarse con-
vencer, procurando penetrar en el cerebro del pintor, sin prejuicios de ninguna clase; 
y cuando esto se hace, aunque algunas veces el convencimiento no llegue nunca, otras 
—y esto ocurre con Regoyos—el artista consigue apoderarse del que juzga su obra, con 
lo cual se demuestra que el autor del Cementerio árabe y el Día de Difuntos es una 
personalidad á quien ni se puede ni se debe juzgar de ligero, y á quien por otra parte, 
se deben más consideraciones de las que el Jurado ha tenido para con él, al colocar 
sus cuadros más cerca del cielo que de la tierra, haciendo imposible el ver sus obras 
con la comodidad necesaria para juzgarlas con el debido detenimiento. 
Como no tengo el gusto de conocer personalmente á Rusiílol, y, por tanto, no he 
tenido ocasión de hablar con él sobre cosas que al arte se refieren, no puedo expli-
carme satisfactoriamente á qué obedece el cambio tan radical operado en la persona-
lidad artística de este ilustre pintor. 
No puede haber un abismo más profundo que el que existe entre quien firmó Las 
tumbas de Poblet y el que en esta Exposición ha presentado seis lienzos, inspirados 
todos ellos en las teorías estéticas de la escuela impresionista. 
Entre el realismo asombroso de Las tumbas de Poblet, donde el artista, en la com-
binación del elemento real é ideal prescinde del segundo y sólo se sirve del primero, y 
el idealismo maravilloso de E l j a rd ín de invierno, donde se ha prescindido casi por 
completo del elemento real para valerse casi exclusivamente del elemento ideal, no 
puede haber una distancia más inmensa. 
No seré yo ciertamente quien condene los rumbos de Rusiñol, pues además de no 
tener autoridad para ello, no había de desmentir mi propio criterio al parecerme 
buenas todas las tendencias y todas las escuelas, siempre que lleguen á la realización 
de la belleza y á la producción de la emoción estética; pero esto no ha de impedir 
tampoco para que, respetando la última fase de la personalidad ilustre de Rusiñol, 
discuta con la consideración que tan distinguido artista se merece, si la evolución 
operada es ó no beneficiosa para el arte en general y para la persona de Rusiñol en 
particular. 
La escuela impresionista, nacida de la influencia que el arte japonés ha ejercido 
sobre el europeo, es en el arte la nota más característica del presente siglo, pues com-
pletamente desconocida en otras épocas, constituye algo propio y peculiar á nuestro 
10 
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tiempo. En este sentido, no sólo no me parece mal, sino qae encuentro excelente el 
nacimiento de una tendencia que aunque en sus extravíos nos conduzca en alguna 
ocasión á la extravagancia ridicula, en sus aciertos nos muestra algo que, de ser u t i l i -
zado en su debida forma, puede influir no poco en provecho del arte, llamando 
nuestra atención hacia la existencia de los grandes planos, hacia la harmonía sencilla 
del colorido y hacia una poética realidad, que es la esencia de la realidad visible. 
Si la aparición de esta escuela la tengo como beneficiosa, porque el día que se 
despoje de sus presentes exageraciones ha de ser mucho lo que quede de aprovechable 
para todos, estimo que estas tendencias no han de reportar grandes beneficios á quien, 
como Rusiñol, llegó tiempo hace á los límites posibles, dentro de lo humano, en la 
copia exacta de la realidad. 
El artista que transforma la naturaleza adaptándola á la realidad, porque siente 
el arte de esta manera, y por tanto, nos muestra en sus lienzos, no pedazos del natu-
ral, sino las varias y distintas impresiones reflejadas en su espíritu, nada tiene de 
extraño que, dando un paso más en el camino del idealismo puro, se convierta en un 
corifeo de la escuela impresionista; pero que un pintor que todo lo sacrificaba á la 
verdad pasmosa con que copiaba el natural, haya abandonado sus antiguos ideales para 
pasarse con armas y bagajes al enemigo, es un suceso verdaderamente extraño é incom-
prensible. 
Si á la vuelta de algunos años me afirmaran que Muñoz Degrain se había conver-
tido en el apóstol más exaltado del impresionismo, nada me extrañaría considerandu 
que este eminente paisajista es quizá el que transforma más y mejor el natural que ve 
por el ideal que siente. Si en la próxima Exposición viera que Menéndez Pidal aparecía 
como un entusiasta defensor de la novísima escuela, me parecería la cosa más natural 
del mundo, al considerar que no había existido cambio radical alguno, y que todo se 
había reducido á dejar los empastes con cuerpo de color por las veladuras ligeras 
del restregón y á sustituir el uso casi exclusivo de las tonalidades terrosas por las 
grises ó azuladas: mas aún: si yo asistiera de cerca á lá evolución de la personalidad 
artística de Sorolla, y en el próximo certamen, extremando la.nota algún tanto impre-
sionista de F l sereno, surgiera Sorolla como un mantenedor de las nuevas ideas, 
tampoco encontraría inexplicable el cambio operado, teíiieñdo en cuenta, de una 
parte, que Sorolla es el artista más impresionable de cuantos conozco, siendo por tanto, 
materia dispuesta para convertirse en impresionista, y de otra, que como cuando le 
place sabe transformar de admirable manera la realidad por el ideal en virtud de la 
ductibilidad de su carácter, Sorolla podría aparecer como uno de los impresionistas 
mas famosos, pues claro está que había de llegar donde llegara el primero por la mul-
tiplicidad de aspectos de su colosal temperamento artístico; pero Rusiñol, el autor de 
tantos y tantos cuadros como han desfilado por nuestras Exposiciones, todos ellos 
sujetos á los cánones del más exagerado realismo; Rusiñol, el pintor más realista que 
hemos tenido, convertido de buenas á primeras, sin evoluciones escalonadas y sin 
anteriores desmayos, en el idealista más ideal de todos cuantos han concurrido á la 
actual Exposición, es verdaderamente inexplicable. 
Hace dos años, ocupándome de la personalidad del distinguido pintor catalán en 
La Exposición Nacional de Bellas Aries de 1890, decía á propósito de aquel retrato de 
velocipedista que tanto llamó la atención: 
«Rusiñol no parece un pintor español de los que ahora se estilan. El arte para él 
»es la copia exacta de la Naturaleza por medios tan sencillos y sobrios, que parecen 
»pobres; y estas condiciones no son las más propias y adecuadas para conquistar el 
»aplauso de nuestro público.» 
Y más adelante añadía: 
«Podrán ponerse en duda las aptitudes artísticas de Rusiñol porque ha desterrado 
»el ideal de sus creaciones, pero su nombre ocupará siempre un puesto preeminenle 
»cuando se trate de nombrar los pintores que mejor dominan la paleta. 
»Parece que le faltan ideas porque no falsea la verdad; pero donde él llega no 
»llegan muchos de los que tienen más fama y más pretensiones. En sus cuadros 
»pueden aprender casi todos nuestros artistas á crear la ficción casi igual á lá 
» real i dad.» 
Rusiñol, que hace dos años hacia la'íicción casi igual á la realidad; Rusiñol, qiu1 
parecía que le faltaban ideas porque no se atrevía á falsear la verdad, es hoy un pintor 
enamorado de los procedimientos del impresionismo, ó lo que es igual, un asombroso 
realista en 1890, y un romántico modernista en 1892. 
¿Cabe un cambio más radical? ¿Es posible una evolución más completa? 
No conozco los móviles que han impulsado á Rusiñol á seguir los derroteros pol-
los cuales hoy camina; pero tengo para mí que en la escuela del impresionismo no ha 
de alcanzar los triunfos que alcanzó en la del realismo. 
Haciendo la realidad misma, Rusiñol siempre nos convencerá; mientras que trans-
formando esta realidad de varias y distintas maneras ai reflejar el distinto estado de 
su alma, no siemptre logrará que se junten en una misma emoción estética el pensa-
miento del artista y el del que contempla su obra. 
Sí, el Rusiñol de 1890, vencerá siempre; el Rusiñol de 1892, sólo vencerá algu-
nas veces. 
Muy poco podemos decir ya, que no sea enojosa repetición, respecto de los demás 
impresionistas que figuran en este certamen. 
Descartada la personalidad de Regoyos, que busca la impresión sin someterse á 
reglas fijas, y analizado el modo y forma como Rusiñol realiza su ideal artístico, sujeto 
al procedimiento técnico donde el gris todo lo significa, los demás impresionistas, 
continuadores de la obra de Rusiñol, no son otra cosa que sumisos sacerdotes de la 
nueva secta, aunque en sus obras se noten ciertas diferencias, nacidas de la peculiar 
personalidad de cada uno de ellos. 
Mientras Graner todavía se muestra indeciso porque la nota impresionista no 
aparece reflejada en todas sus obras, pues si en Cuentos de vieja resulta sometido á la 
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fórmula gris-azulada del impresionismo, en el Cuento incaute se desprende por com-
pleto de las prácticas de esta escuela para resultar inspirado en la manera de hacer 
de Glaus-Meyer, pintor bávaro notabilísimo, no representado por cierto en esta Exposi-
ción; Casas, influido totalmente por la escuela francesa, muéstrase unas veces como 
continuador de la obra de Rusiñol en Interior al aire libre y otras, como en Er ik Satie 
y Revolviendo libros, solamente corno un enamorado de los grandes planos y de la 
uniformidad del colorido. 
Mientras Luna, en Los héroes desconocidos y en la Vanguardia, surge como un 
impresionista en el modo de extender el color por la pincelada, y en su enorme lienzo 
E l pueblo y los reyes 
aparece como uno de 
tantos devotos del gris 
azulado y Riquer pro-
cura aplicar á la pin-
tura decorativa en La 
divina pastora las be-
llezas del impresio-
nismo por lo que se 
refiere á la sencillez 
del colorido., y QU La 
guardiana de patos el 
impresionismo es apli-
cado á la pintura de 
género, Hidalgo, con 
la misma tendencia en 
sus dos cuadros pe-
queños, no cataloga-
dos, hace gala de una 
maestría extraordinaria en el conocimiento de la técnica impresionista, al propio 
tiempo que nos muestra una elegancia suprema en la composición de sus creaciones. 
El impresionismo podrá ser una planta exótica en el arte español; pero aun siendo 
flor de estufa y no del campo, ha de influir muy mucho en los futuros destinos de 
nuestro arte pictórico. 
Fotograbado de L . E . y C." Fotografía de Capde villa. 
LA GUARDIANA DE PATOS. 
X . 
SALA QUINTA. 
Barran, Guillén, Plá, Pulido, Vila, Gasis, Irureta, Benlliure (B.), 
Arroyo, Manrique de Lara, Guasch, Gisbert, Urquiola, López, Sarraga, 
Valenzuela, Moreno. 
En nuestro articulo anterior nos ocapcábamos de los impresionistas, y por la ley del 
contraste que tan á menudo aparece en la vida, hoy nos toca analizar las obras de unos 
cuantos realistas como Barran, Plá, Guillén y algunos otros que, á diferencia de aquellos 
para quienes el elemento ideal predomina sobre el elemento real, conceden más i m -
portancia á la copia que á la creación, mostrándonos la naturaleza tal cual es, sin 
salvar ninguna de sus imperfecciones, para que la realidad que reflejan en sus lienzos 
no aparezca más agradable que la que nosotros vemos por nuestros propios ojos. 
Aunque el realismo representa, como su mismo nombre lo indica, la exaltación 
del elemento real sobre el ideal, no por eso los partidarios de esta escuela han de 
desdeñar la idea hasta el punto de desterrarla de sus creaciones. El realismo, al con-
trario del impresionismo, representa la copia del natural, sin transformaciones de 
ninguna especie, pero no significa, ni puede significar, la copia de una realidad 
malquiera. 
Por la senda del impresionismo ó del realismo, el artista, ante todo, necesita pro-
ducir la emoción estética, y por tanfo, aunque los medios de que se valga no sean más 
que los permitidos por los cánones del realismo, la suprema finalidad del arte ha de 
quedar de algún modo realizada. 
Copiar con una exactitud matemática una silla ó una mesa, representa la ejecución 
de un trozo de pintura con más ó menos maestría, pero no significa la realización de 
una obra de arte; y esto, que podrá darnos acabada muestra de las felices disposiciones 
de un ejecutante, no nos dará jamás prueba elocuente del genio poderoso de un artista. 
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El realismo, y en esto está muy por bajo del impresionismo, no representa más 
que una tendencia en el procedimiento; pero no una escuela en la manera de entender 
la finalidad del arte. 
Si al proclamar las excelencias de la escuela realista como procedimiento técnico 
de la pintura, extendiéramos su influjo hasta el fin ulterior que el arte debe realizar, y 
por tanto nos diéramos por satisfechos con la copia exacta de una realidad cualquiera, 
el arte escultórico desaparecería ante el vaciado directo del natural, y el arte pictórico 
moriría á manos de la fotografía el día que ésta lograse encontrar una película bastante 
sensible para recoger los rayos luminosos sin descomponer los colores de los objetos. 
El artista es dueño absoluto en la elección del asunto que le impresiona, y merced 
á esta misma libertad, es dable, por el estudio de los asuntos que ordinariamente 
escoge, venir en conocimiento de cuáles son sus gustos y aficiones; pero esa misma 
libertad no puede significar que sea indiferente para el arte que el artista produzca ó 
no la emoción estética. 
Si en el arte no significara nada la realización de la belleza, una fotografía instan-
tánea coloreada sería la última palabra de la pintura; y sin embargo, á" pesar de haber 
en esa prueba fotográfica realismo en el procedimiento y realismo en la finalidad, como 
no hay una idea hábilmente escogida juntamente con la transformación necesaria para 
distanciar al arte de la mecánica, esa fotografía no tendrá valor alguno dentro del arte. 
La lógica, la razón, elementos todos ideales, y no plásticos, han de entrar como 
componentes indispensables en la obra de arte; y por esto, si el impresionismo puede 
ser un procedimiento y una finalidad, el realismo jamás será otra cosa que una tendencia 
en el modo y forma como la obra se realiza. 
La pintura de Millet, austera y terrosa, arrancando al natural la silueta simplificada, 
como si quisiera resucitar el arte egipcio, retratando de admirable manera la titilante 
atmósfera de un día pesado y caluroso, y trasladando al lienzo las profundidades de 
los espacios llenos de luz y de aire, ha tenido en la personalidad de Barran un digno 
imitador, ya que no en la manera de realizar la obra, en la elección de asunto para ésta. 
Aquellos espíritus estrechos que recibieron con protesta el arte de Millet, aunque 
luego hayan acatado el de Bretón y Bastión Lapage, diciendo que sólo representaba la 
glorificación de la estupidez, quisieron oponerse á que el artista buscara en la paz de 
los campos el ideal de sus creaciones; mas su campaña fué inútil por completo, pues 
la fe inquebrantable de unos cuantos hizo que el arte se fijara—para trasladar al lienzo 
sus penas y alegrías—en esos pobres aldeanos que encorvados al peso de su constante 
y rudo trabajo, con sus facciones duras y angulosas, quemadas al contacto del sol y 
endurecidas por el eterno beso del aire libre, parecen difusas siluetas destacándose 
sobre los lejanos y azulados horizontes. 
Barran siente una predilección especial por sorprender la vida de estas gentes en 
el imponente silencio de la naturaleza, y en los dos cuadros que desde Barcelona, su 
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país natal, nos ha enviado, hállanse retratados de admirable manera sus gustos y 
aficiones. 
Si en las Escardadoras todavía se refleja la influencia del gran Millet, en La cam-
pesina Barran ha logrado reconquistar su propia personalidad, y esto representa un 
legítimo triunfo, pues ya hemos tenido ocasión, juzgando el temperamento artístico de 
otro artista^, de apreciar lo que cuesta el desprenderse de la imitación del maestro, 
cuando por las puertas de la imitación se penetró en la práctica del arte. 
Es La campesina una muchachuela sana y robusta, que iluminada por los últimos 
rayos del sol poniente, se entretiene en repasar la ropa blanca de su casa, mientras Las 
escardadoras representan á dos mujeres que, inclinadas hacia la tierra, van recogiendo 
las hierbecillas del campo, viéndose como fondo un paisaje inmenso por su extensión, 
salpicado aquí y allá por otros campesinos, que igualmente se dedican á las faenas 
propias de su oficio. 
Aunque en las dos obras de Barran el natural se ha interpretado con una escru-
pulosa perfección, y aunque en los dos lienzos no hay el desarrollo de una idea hábil-
mente realizada, tanto en La campesina como en Las escardadoras, se ve una ejecución 
honrada y un espíritu que goza en las delicias puras é inocentes de quien ama la vida 
del campo en sus múltiples aspectos. 
Barran podrá ser un realista á la manera de como lo fué en otro tiempo Rusiñol; 
pero como tiene alma de poeta, no es difícil que algún día le veamos caminar por la 
senda de un impresionismo racional y sano. 
La preocupación áelplein air, que, dicho sea de paso, va pasando de moda en el 
extranjero, según se nota por la crítica de las últimas Exposiciones y por las noticias 
directas que algunos artistas alemanes, amigos míos, me han dado muy recientemente, 
constituye una relativa facilidad para los pintores del Norte y una dificultad cuasi insu-
perable para los pintores del Mediodía. 
Si el público repara en el resultado obtenido por un artista alemán, aunque por 
el nacimiento sea americano, y cuya obra aparece expuesta en este certamen con el 
título de Lavanderas del lago de Garda, y al mismo tiempo se fija en un cuadro 
colocado en la Sala á que se refiere el presente artículo, bajo el título de La última 
borrasca, muy posible es que al punto se repare en que lo que fué para Hartwich una 
relativa facilidad, fué para Guillén una dificultad enorme. 
Entre el país del Norte y el meridional hay una profunda y radical diferencia. 
En el Norte el sol apenas alumbra, y una bruma gris flota en la atmósfera, fun-
diendo los contornos, rebajando los colores y desdibujando las líneas. En el Mediodía 
el sol abrasa, el aire es seco, la perspectiva aérea apenas existe, porque los últimos 
términos tienen cuasi igual valor que los primeros, y el dibujo resulta preciso, el color 
brillante y el contorno limpio. 
De estas diferencias del medio ambiente, donde se mueven las figuras, se deriva 
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que el resultado obtenido por Guillén con La Mlvma borrasca, lo tenga como muy 
superior al logrado por Hartwich con Las lavavderas del lago de Garda. 
Guillén, nuevo en el mundo del arte, que es un realista de buena casta, en el 
mero liecho que copia con una exactitud pasmosa, una realidad dificilísima, no ha 
querido menospreciar la idea, al poner en práctica sus teorías realistas, pues á un pen-
samiento acertado ha unido una interpretación lógica y natural dentro de la misma 
idea que trata de desarrollar. 
H. GUILLEN. 
Fotograbado de L . R. y Ci" Fotografía de C'apdevilla. 
LA ULTIMA BORRASCA. 
Un marinero ha muerto en una de aquellas casas separadas del mar por la carre-
tera y por el pretil que resguarda al camino de los embates constantes de las olas. 
El clero de la parroquia agólpase á la puerta de la casa donde murió el pobre 
pescador para acompañar á éste hasta su última morada, mientras que los que compar-
tieron con el muerto los peligros de otras borrascas, aguardan sentados en el pretil á 
que el cortejo se ponga en marcha, para formar parte del fúnebre acompañamiento, y 
unas cuantas mujeres, habitantes de las casas vecinas, se asoman á las puertas de sus 
viviendas para ver salir el cadáver de la casa mortuoria. 
Guillén ha comprendido el partido .que podía sacar del contraste, muchas veces 
sarcástico, que nos da la naturaleza, y ha querido que La última borrasca sea á la vista 
de un mar tranquilo y apacible, y que las sombras de la muerte contrasten con los 
ardientes rayos de un sol alicantino. La escena es tristísima, pero la naturaleza llena 
de luz y de alegría, no toma ninguna parte en aquellas tristezas humanas. 
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Si hoy Guillén es un ejecutante de primera fuerza y un pensador serio y profundo, 
como de antiguo estamos acostumbrados á ver artistas que empiezan muy bien y con-
cluyen muy mal, de él sólo podemos decir en este momento lo que en su día dijimos 
de García Sampedro: al tiempo toca únicamente decir la última palabra sobre el afor-
tunado autor de La última 'borrasca. 
Pocos, muy pocos, son los artistas que han acudido al actual certarmen que hayan 
llegado á dominar las inmensas dificultades que tiene la figura humana, puesta á la 
luz difusa del aire libre, como Cecilio Plá, y sin embargo, en sus obras, por notarse la 
ausencia del elemento ideal, en su justa y precisa representación, nótase la falta de 
ese algo íntimo y misterioso tan necesario en toda obra de arte para que esta deje 
honda huella en nuestro espíritu. 
Dejando cá un lado E l primer luto y el retrato que de su propia persona nos pre-
senta, aunque el primero sea un cuadrito de costumbres primorosamente ejecutado, y 
el segundo una gallarda muestra de lo que Plá podría hacer si se dedicara á este 
género de pintura, al analizar las otras dos obras, una titulada Las doce y otra Astu-
riana, nótase que el ilustre artista, siendo un ejecutante notabilísimo, todavía no ha 
llegado á comprender lo que representa y significa la idea en toda obra de arte. 
A la sombra de una tapia, y destacándose en parte sobre un fondo inundado de 
sol, un albañil, que acaba de dejar el trabajo, dispónese á restaurar las perdidas 
fuerzas en compañía de su mujer y de su hijo. 
Plá, que ha sorprendido ese grupo de una manera verdaderamente prodigiosa, 
hasta tal punto que dudo mucho que ningún otro pintor realista le hubiese superado, 
como no le ha sabido prestar ni un solo átomo de su alma, las gentes que aplauden 
como se merece al ejecutante, pasan silenciosas ante la obra del pensador, sin tener 
para la creación de Plá ni un vago y remoto recuerdo una vez que ésta ha desaparecido 
de sus ojos por la sucesiva contemplación de otros cuadros. 
Dice Zahonero con esa fina observación que tiene, expuesta siempre con su habi-
tual gracejo, que unos comen para trabajar y otros trabajan para comer; y por esto, 
mientras los primeros lo hacen distraídamente, sin reparar gran cosa en lo que se 
llevan á la boca, los segundos saborean con deleite el alimento, como aquel que goza 
con la posesión de lo que le costó mucho esfuerzo el conseguirlo. 
Si Plá, á quien por lo visto no le agrada el sentimentalismo, en vez de hacer una 
patética escena de familia, mostrándonos al esposo amante y al padre cariñoso regoci-
jado en las horas de descanso con los seres más queridos de su vida, hubiera reparado 
en la exactitud de la observación arriba apuntada, y rindiendo culto aun al más exage-
rado realismo, nos hubiera estereotipado esa escena tan común y frecuente en las 
cercanías de toda casa en construcción, retratando sólo el placer fisiológico que todo sér 
experimenta al saciar su voraz apetito, siquiera habría dado muestras de que alguna 
idea había recogido ante la contemplación de ese hecho tan vulgar; mas como en la 
u 
- 82 — 
obra de Plá hay un divorcio completo entre el albañil, de una parte, y su mujer y su 
hijo de otra, por no haber lazo alguno de unidad que convierta aquellas figuras en 
factores comunes de una idea, la impresión que produce el lienzo de Plá es tan fugaz 
y pasajera, que sólo dura el brevísimo tiempo que uno la contempla. 
CKCIUO PLÁ. 
Fotograbado de L . l í . y C.H 
LAS DOCE. 
Fotografía de Capdevillat 
Seguro de las extraordinarias facultades de Cecilio Plá—y buena prueba de ello 
son la multitud de bellezas que su obra tiene, como trozo de pintura—abrigo la espe-
ranza de que su personalidad artística ha de ganar mucho, en cuanto prescinda un 
poco de ese exagerado realismo que destierra por completo del arte el elemento ideal. 
No ha necesitado esta vez Pulido acudir al lienzo enorme donde pusiera de mani-
fiesto sus deficiencias de ejecutante y sus torpezas de pensador para triunfar en toda 
Ja línea. Pulido ha realizado en estos dos últimos años un adelanto tan notable que no 
es posible ni la comparación siquiera entre aquella matanza de frailes tan llena de 
despropósitos, y el cuadro de ahora tan acertado en su idea y ejecución. 
El título está encontrado v la idea felizmente realizada. 
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Aquel hombre que, encaramado en los últimos peldaños de una escalera, juguetea 
con el hijo de sus amores, mostrándole un racimo de uvas recién cogido de la cercana 
parra, y aquella mujer joven y hermosa que levanta en alto al fruto de sus entrafias, 
gozando con las inocentes alearías de su 
"D ' T "D • f\ 
pequeñueio, son dos figuras que expresan 
muy atinadamente Id felicidad qne reina en 
aquella familia de hortelanos. 
Pulido ha logrado desprenderse de un 
arte falso y aparatoso, para realizar un arte 
sincero; pero como aún le falta un poco para 
posesionarse por completo de las nuevas y 
verdaderas ideas, todavía necesita andar un 
cortísimo trecho hasta llegar á la meta de 
sus aspiraciones. 
Si en el corto plazo que media de una 
á otra Exposición, Pulido ha sido capaz de 
convertir lo falso en verdadero, ó mucho 
me equivoco, ó tengo por cierto que en los 
otros dos años que faltan hasta el próximo 
certamen ha de poder trocar la verdad 
algún tanto rebuscada, por la verdad del 
que logra sorprender los encantos del na-
tural, realizando la belleza sencillamente. 
Al justo valor de las figuras al aire libre 
y á la exactitud verdaderamente notable del 
paisaje que las sirve de fondo, hay que aña-
dir ese algo que constituye una de las be-
llezas más inapreciables de toda obra artís-
tica: la sencillez. 
La actitud demasiado puesta del horte-
lano, y el desnudar á este de medio cuerpo 
arriba, por el gusto, no más, de hacer alarde de que se sabe modelar un torso, son 
ataques á la sencillez, que en este caso, por innecesarios, son doblemente censurables. 
Siga por este camino el estudioso artista, y esté seguro, que el día que sepa aunar 
la idea, la verdad y la sencillez, habrá tomado cumplido desquite de sus anteriores 
equivocaciones. 
- , w • 
Fotográb. de L . R. y C.» FotograJ. de Capdevilla. 
FELICIDAD. 
Un artista valenciano, y como tal, haciendo gala de unas condiciones extraordina-
rias en el manejo del color, es otro de los realistas más exagerados de la actual Expo-
sición, pues en su obra nótanse de cuerpo entero los errores á que conduce la práctica 
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de las leyes del realismo, cuando estos preceptos no se cumplen por un espíritu que 
sepa arrancar el alma á los objetos maferiales que le rodean. 
Vila, con su cuadro En el eslin palangrés, donde sobre la cubierta de una embar-
cación menor ha puesto dos hombres y una mujer, iluminados por un sol ecuatorial, 
no se ha preocupado de otra cosa que de la ejecución, sin tratar de realizar una idea, 
por sencilla y fácil que ésta fuese. 
Aquel grupo de pescadores está compuesto de la propia suerte que la casualidad 
agrupa varias figuras en una placa fotográfica, impresionada por un descuido del que 
maneja la cámara instantánea; y por este camino, Vila podrá copiar con más ó menos 
corrección en el dibujo—hoy con muy poca—una figura, pero jamás podrá crear en 
ella la vida interna del pensamiento. 
De todas suertes, el esfuerzo que representa dominar tantas dificultades, como 
seguramente habrán surgido en la terminación de la obra, tal y como ésta se ha trazado, 
merece un aplauso sincero, que no seré yo ciertamente quien se lo escatime y regatee. 
Un marinista que empieza como algunos terminan, expone en esta Sala una de 
las producciones do más empeño que salieron de sus manos. 
Aunque Gasis no figura en el catálogo como discípulo de Martín Rico, en sus obras 
se refleja de alguna manera el estilo propio del gran paisajista, como si ya que fallo de 
PEDRO GASIS. 
Fotograbado de L . B . y C'.a 
VENECIA. 
sus consejos hubiese sido sugestionado en el procedimiento por el encanto maravilloso 
de esa multitud de lienzos donde el maestro ha sabido retratar los mil canales vene-
cianos. 
Sin tiempo suficiente para detenernos ante Un canal de Venecia, el Muelle de San 
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Sebastián y un notable carbón titulado E l amarradero, algo hemos de decir, aunque 
no sea mucho, de la marina más importante de cuantas Gasis ha expuesto. 
Venecia, aun dada la semejanza que guarda en su factura con la manera puesta eB 
práctica por Martin Rico, manera que, dicho sea de paso, todavía ha sido con más lido-
lidad imitada por Herrer, otro pintor de quien más tarde nos ocuparemos, es una de 
las marinas más hermosamente hechas de esta Exposición. La tranquilidad de aquellas 
aguas, donde se refleja como en cristalino lago el cielo enrojecido por la puesta del 
sol, y las barcas, que, con sus velas al viento, constituyen las únicas masas obscuras 
que se destacan sobre aquella serena paz de un mar dormido, son los elementos que 
Gasis ha puesto en juego para hacer una impresión dulce y simpática, llena de poesía 
v sentimiento. 
Guipuzcoano como Gasis, ruralista como Barran y como Plá realista. Alejan-
drino Irureta ha sabido trasladar al lienzo una escena sentida ante la contemplación 
directa de la propia realidad, cuya escena no produce todo el efecto que debiera 
producir por el poco acierto que el artista ha sabido dar á la línea general de la com-
posición. 
Colocar en el primer plano una pareja de bueyes, que no llaman la atención por 
el dibujo en virtud de su escorzo demasiado violento, y dejar para el segundo término 
el grupo de aldeanos, que es sin disputa alguna, no sólo el mejor trozo del cuadro, 
sino uno de los pedazos de pintura mús felizmente realizados de la actual Exposición, 
constituye un verdadero error, tanto más de lamentar, cuanto que es el único defecto 
del cuadro. 
Si la escena hubiera sido vista al revés; si el artista sê  hubiera colocado al pie de 
aquellos árboles seculares que en parte ocultan las azuladas montañas, y hubiera puesto, 
portante, el grupo de aldeanos en primer término, dejando para el último la yunta 
de bueyes, Irureta hubiera realizado una obra sin tacha de importancia. 
Zelayan, que en vasco significa sintéticamente la hora del descanso para comenzar 
el desayuno, con ser un cuadro mucho más importante que los otros dos, titulados 
Una calle de Venecia y La Giudeca, gústame menos que estos, pues en ellos, aun no 
siendo más que dos manchas de color, reconócese la acostumbrada maestría de quien 
no ha de aguardar mucho tiempo para encontrar el feliz desquite que le deseo. 
Blas Benlliure, que no hace traición á su ilustre apellido, con dos interiores de 




Fotograb. de L . Jt. y C." Folograf. de Capdevilla. 
UNA PLEGARIA. 
Arroyo, con dos paisajes de Granada, 
donde ha sabido recoger fielmente toda la luz 
de su hermosa tierra; Manrique de Lara con 
un interior de bosque, admirablemente inter-
pretado por la tranquila luz que se filtra á tra-
vés del tupido follaje y que recuerda algo— y 
con esto está hecho su elogio—la cuidadosa 
factura de Casimiro Sainz; Guasch con una 
cubierta de barco, titulada Fuerza moderna; 
Gisbert con una nota de. color muy sentida, 
representando dos niños en un cementerio á 
la caída de la tarde; Urquiola con su Salida 
de misa, donde á un dibujo correcto se une 
un color razonado; Carlos López en un lienzo 
que titula Sin trabajo, que delata á un artista 
de porvenir, Sárraga con un cuadrito de gé-
nero, que si bien muestra gran descuido en 
la línea, en cambio la mancha es afortunada; 
y por último, un buen retrato, de Valenzuela; 
una cabeza de anciana, de Lozano, hecha con 
mucha sinceridad, y otra de una mujer del 
pueblo, de Matías Moreno, cuya decadencia 
soy el primero en reconocer, aunque tam-
bién sea el primero en lamentar, es lo único 
verdaderamente interesante que la Sala quinta 
ofrece á los ojos del que la visita. 
EDUARDO URQUIOLA. 
Fotograb. de L . B . y C.a Fotograf. de L . Jt. y C." 
SALIDA DE MISA. 
X I . 
SALA SEXTA. 
Urgell, Morera, Vázquez, Cussachs, Maureta, Gras, Herrer, 
Baixas, Gómez Arteche, Uría. 
¿Puede confundirse \&personalidad con \&maneraf No. h&personalidad representa 
el modo especial de sentir, y la manera la forma acostumbrada de ejecutar; la perso-
nalidad se refiere al espíritu, y la manera relaciónase con la materia; por lo cual, 
mientras la personalidad es el yo del pensamiento, la manera el yo de la ejecución. 
Quien siempre ha defendido la necesaria existencia de \& personalidad para que el 
artista, ante todo, se pertenezca á si mismo, rechazando como malo el que imite á 
otro, no puede menos de condenar la manera que convierte al artista en imitador 
constante de sí propio; pues si censurable es que un artista, desprendiéndose de su 
especial modo de sentir, se inspire en las creaciones de otro, mucho peor es, que 
imitándose eternamente, copie en el cuadro de hoy lo que hizo en el de ayer, y haga 
mañana lo que realizó en el de hoy. 
Aquellos que no ven esta radical y profunda diferencia entre una y otra idea, 
nada tiene de extraño que celosos porque cada artista conserve su propia personalidad 
le exijan imperiosamente, que ejecute siempre sus obras de igual modo para que sin 
necesidad de la firma que va al pie, puédase venir en conocimiento de quién fué el 
artista que Jas creó. 
La verdad en ei arte no es la verdad real, sino la verdad del sentimiento, que es 
siempre individual á cada artista y particular á cada expresión. 
Mientras \&personalidad es el estado del alma reflejado en la obra de arte, convir-
tiendo, por tanto, la impresión interna en externa, la manera es la igualdad interpre-
tando la variedad, es decir, porque no otra cosa significa, la unidad de ejecución des-
truyendo la variedad de sensaciones. 
Más aún: no sólo existe esta diferencia esencialísima entre la manera y la 'perso-
nalidad, sino que la existencia de una rechaza en cierto modo la existencia de la otra. 
La personalidad, al convertir la impresión interna que experimenta un artista 
ante un objeto ó un hecho cualquiera, en la impresión externa claramente definida en 
la obra de arte ya realizada, supone la existencia de esa misma impresión necesaria-
mente varia y múltiple, como múltiples y varios son los objetos que nos rodean y los 
hechos que nos impresionan. La manera, al contrario, interpretando con monótona 
igualdad la variedad de sensaciones, destruye estas al hacer de idéntico modo un 
paisaje andaluz que uno holandés, con lo cual resulta cierto lo que tratábamos de 
demostrar, esto es, que la manera no sólo es cosa muy distinta de la personalidad, sino 
que la existencia de la una representa la negación de la otra. 
Que Urgell busque siempre como motivo de sus obras, esos paisajes tristes y solita-
rios donde se retrata el estado de un espíritu conturbado por las dolorosísimas desgra-
cias de familia que le afligen, no representa otra cosa que una íntima conjunción de 
sentimientos entre un alma eternamente entristecida por la ausencia de la dicha y un 
paisaje eternamente melancólico por la ausencia de la luz. Que Morera busque casi 
siempre como motivo de sus cuadros, esas llanuras de Normandía donde más y mejor 
pueden reflejarse la enseñanzas prácticas de su maestro, no significa otra cosa que una 
eterna devoción por el ideal estético de quien primeramente le inició en los secretos 
del arte; pero que Morera y Urgell interpreten siempre sus respectivos ideales del 
mismo modo, creando cada uno de ellos una manera qne les es propia y peculiar, 
hasta el punto, que una vez visto un cnadro, están vistos todos; es lo que encuentro 
altamente censurable, aunque estas censuras alcancen en mayor grado á Morera que á 
Urgell, por las razones que vamos á señalar. 
Para Urgell, constantemente entristecido por desgracias que llegan al alma, no 
hay más que un paisaje donde pueda estereotiparse el estado de su espíritu. Sus 
paisajes crepusculares, donde el sol que todo' lo alegra se hundió en los lejanos y 
encendidos horizontes, representan una vida donde el sol de la felicidad también se 
hundió para siempre sin esperanzas de nueva aurora. Sus paisajes tristes y sombríos 
del otoño, cuando no verdean los prados, ni las flores abren sus cálices, ni los cielos 
nos muestran sus espacios llenos de luz, son la expresión de un espíritu, á quien ya 
le están vedadas para siempre las alegrías de una nueva y radiante vida, y aquellas 
planicies inmensas que apenas pueden encerrarse en las molduras que las encuadran, 
dando atinadísima idea del infinito, son reflejo fiel de un pensamiento que sólo de la 
idea de lo infinito vive y se sostiene. 
Para Urgell ya no hay más paisaje que el cementerio donde están enterradas sus 
muertas ilusiones, y por eso, si es verdad como algunos afirman, que cada asunto 
requiere una composición especial, un efecto determinado y hasta una ejecución par-
ticular, aunque para conseguir tal resultado nadie haya dado reglas fijas y precisas, 
¿no es verdad que Urgell, haciendo constantemente la misma impresión, justifica en 
cierto modo que emplee siempre una manera que les es propia y peculiar? 
Podrá censurársele que haga esos paisajes bañados eternamente en melancólica 
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tristeza; pero si el estado de su alma no refleja otro sentimiento, ¿no ha de haber una 
palabra de disculpa para quien de tan prodigiosa manera sabe producir la emoción 
estética? 
Morera, al contrario, libre de pesadumbres que anonadan, y abierto su espíritu á 
las alegrías de la libertad, tan pronto nos retrata en sus lienzos las campiñas de Holanda, 
serpenteadas por multitud de canales, que hacen de aquel suelo un país húmedo y 
brumoso, como las estepas secas y abrasadas de los alrededores de esta villa y corte, 
donde no hay más agua que la que arrastra nuestro exhausto Manzanares. 
Para Morera, el cielo de Holanda es idéntico al de Castilla; el campo de Bretaña 
exacto á la pradera del Corregidor, y los árboles, caseríos y todo lo que constituyen 
elementos manejables por el paisajista, son absolutamente iguales en el Norte que en 
el Mediodía. 
¿Qué representa esta unidad de procedimiento interpretando la variedad de sen-
saciones? 
Que Morera deshace su personalidad artística por el afán de hacer, antes que el 
natural sinceramente interpretado, el cuadro bonito de fácil colocación; que Morera 
va al campo por el gusto de dar un higiénico paseo, y no para buscar la verdad donde 
ésta se halla; en una palabra, que Morera lo mismo pinta un canal holandés en su 
estudio de la calle de Atocha, que un paisaje del Pardo en las llanuras de Nor-
mandía? 
¿Puede esto aplaudirse, sobre todo teniendo en cuenta que Morera es el presunto 
heredero del maestro Haes en la cátedra de paisaje de nuestra Escuela de Bellas Artes 
y que, por tanto, los alumnos que asistan á esta clase están expuestos á recoger todas 
esas emponzoñadas teorías que lo fían todo á la rutina? No. 
Urgell podrá ser una personalidad amanerada—en lo que cabe que estos dos con-
ceptos se vean juntos—pues al fin y al cabo Urgell, por disposiciones especiales de 
su espíritu, no refleja más que un sentimiento, siendo, por tanto, disculpable la iden-
tidad de su expresión; pero Morera, pintando de idéntico modo en Holanda ó en España, 
—cosa que jamás ha hecho su maestro—no será nunca más que un amanerado sin per-
sonalidad. 
Un artista español residente en París, cuyo nombre no se citaba hasta ahora, no 
ya al nombrar á los maestros, pero ni siquiera al tratar de las medianías, preséntase en 
esta Exposición con tres obras, todas tres notabilísimas, que desde luego le colocan en 
el número de nuestros primeros pintores. 
Ayudado por la fortuna, no es difícil vencer en una sola obra; pero cuando el 
envío se extiende á varias producciones, el sostener el acierto que se alcanzó en un 
cuadro, á todos los demás que se exponen, supone ya la existencia de un artista maestro 
en su oficio. 
Vázquez y Úbeda es un pintor de primera fuerza, pues aunque copia la realidad 
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con una exactitud extraordinaria, hay en sus obras el sello que supo imprimir de 
manera acertadísima la personalidad del artista. 
Pocos cuadros hay en el actual certamen más encontrados de idea y más realistas 
.de ejecución que Recuerdos de amor. 
En el jardín de un convento, una novicia sentada al borde de una escalinata, 
suspende la piadosa lectura del libro de oraciones, para fijarse en el grupo de unos 
CARLOS VÁZQUEZ Y ÚBEDA. 
Fotograbado de L . R. y (?.• Fotografía de L . R . y C * 
RECUERDOS DE AMOR. 
palomos que, con sus arrullos amorosos, traen tal vez á su memoria dulces recuerdos 
de .pasadas y marchitas ilusiones. 
La figura de la novicia, modelada con la robustez necesaria para encontrar la 
corporeidad sin caer en el desdibujo y sin que resulte, por otra parte, burda y grosera 
la factura, y el modo magistral de tratar el paisaje sin fiarlo todo al acierto de la man-
cha, hacen de esta obra uno de los primeros cuadros de la Exposición, y de Yázquez 
Ubeda uno de los artistas, que desde hoy en adelante ocuparán preferente lugar entre 
los-sostenedores de las nuevas teorías estéticas. 
• . Aunque el dibujo, dejando de ser premioso, se ha convertido en fácil y espontá^-
neo, y la composición ha ganado bastante en su lógico desarrollo, los dos lienzos de 
asuntos militares qué Gussachs ha presentado, no pregonan un adelanto notable sobre 
los que trajo á la Exposición de .1887. 
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Las obras de Cussachs tienen un encanto especial por lo cuidada que está la linea 
y por la distinción espontánea que ostentan todas las figuras, pero esto mismo, tratan* 
dose de la pintura militar, lejos de ser una bondad, truécase en grave defecto, porque 
la precisión del diseño hace á 
i • p - JOSÉ CUSSACKS. los personajes fríos y correctos, 
y la elegancia reflejada igual-
mente en el oficial que en el 
soldado, convierte á la obser-
vación en notoriamente falsa. 
Si Cussachs procurara tratar 
los asuntos á los cuales muestra 
tan marcada predilección, con 
la fogosa violencia que ponía en 
sus obras el gran Neuville, y 
si además procurara inspirarse 
mejor en el estudio directo del 
natural, al ejecutar los trozos de 
paisaje que sirven de fondo á 
sus creaciones, Cussachs podría llegar á realizar lo que aquí todavía no se ha hecho: 
el género militar justamente comprendid J y acertadamente pintado. 
p e » 7 * 
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Maureta, con María Estuardo momentos antes de ser condvxida al suplicio, donde 
el amigo inseparable de Rosales muestra con un lienzo algún tanto anticuado de pro-
cedimiento, todo lo que 
GABRIEL MAURETA. I - I . - i . . . 
el distinguido artista po-
dría hacer, si lograra 
desprenderse de esa ma-
nera ya caduca en la téc-
nica del arte, conser-
vando al mismo tiempo 
la' corrección intachable 
de su dibujo, la elegan-
cia exquisita de su per-
sonalidad y las excelen-
cias de una perspectiva 
aérea, que sabe crear las 
distancias de manera im-
ponderable. Gras y Naya, 
con una impresión de 
sol en las Cercanías de 
Valencia. Aldaz, en una 
3 
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cabeza de mujer cuidadosamente ejecutada. Herrer, con unas marinas de Venecia, 
que si bien recuerdan demasiado fielmente las de Martín Rico, no por eso pueden 
dejarse en el olvido. Baixas, 
Josá ÜBIA. con un cuadrito de género, 
representando á un- Vaque-
ro pirenáico, que nos mues-
tra un artista más, defensor 
afortunado del ruralismo. 
Gómez Arteche, con el Ce-
menterio de los ingleses en 
el casíillo de San Sebastián, 
donde ha sabido recoger 
con toda fidelidad el carác-
ter de aquel paisaje agrio 
y desentonado. Y por últi-
mo, Uría, cuyos progresos 
desde el último certamen 
son bien notorios, es lo que 
hoy nos limitamos á llamar 
la atención del público, pues las candentes y enconadas luchas de la política, reverde-
cidas en estos momentos con la caída próxima del partido conservador, exigen el espa-
cio que hasta ahora destinábamos á los tranquilos y serenos problemas del arte. 
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X I I . 
SALA SEXTA. 
Gonzalvo, Francés, Stuick, Gessa, Barbara, Herrer, Lombesse, Vancells, 
Luque Roselló, Tolosa, Palmaroli, Arcos, Rosales. 
Así como en él extranjero, suele ser costumbre rara vez desmentida, conceder la 
más alta recompensa al insigne maestro que se presenta en los públicos certámenes 
con las creaciones de su genio artístico, siquiera estas por el natural progreso de los 
tiempos, se hallen muy distanciadas de lo que produce la gente joven, aquí en España, 
rarísima vez, por no decir jamás, se le ha otorgado la recompensa ganada en buena lid 
durante una larga vida de constante y honrada labor. 
De una parte, la diferencia notable de edad, que trae como necesaria consecuencia 
la diversidad de gustos y aficiones, y de otra un total y distinto concepto del ideal 
artístico, hacen conjuntamente que no haya punto alguno de conjunción entre el modo 
y forma como Gonzalvo realiza su arte y la forma y modo como lo siente el que estas 
líneas escribe; mas á pesar de esto, debo declarar que la personalidad de Gonzalvo ha 
sido injusta y torpemente preterida en la actual Exposición, mientras con escasísimo 
juicio se alzaba sobre el pavés á gente moza é inepta, que no sabemos hasta qué punto 
podrán llevar con desahogo el peso de las medallas concedidas. 
Que el público, no conociendo—porque no otra cosa puede ser—la vida entera de 
un artista, juzgue siempre por la impresión que recoge en una rápida y tal vez única 
visita á la Exposición, y guiado por estos juicios fugaces, no encuentre, por tanto, un 
artista de mérito excepcional para señalarle como acreedor á la más alta recompensa 
que se puede otogar, nada tiene de extraño; pero que los artistas que componen el 
Jurado, aquellos que ni pueden ni deben proceder por pasajeras impresiones de 
momento, ni tampoco les es dable desconocer el pasado de los que ya ostentan una 
historia gloriosa, hayan desfilado ante las obras de Gonzalvo sin un recuerdo en su 
memoria que les hablara de lo que Gonzalvo significa en la enseñanza, y sin una idea 
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en su cerebro que les mostrara lo que aquellas obras representan como problemas 
de perspectiva maravillosamente resueltos, es lo que hay que lamentar, tanto más, 
cuanto que con esto se da el tristísimo caso de que los propios artistas españoles en 
una Exposición j7iternacional celebrada en España , han declarado de una manera 
oficial y solemne que entre 
PABLO GONZALVO. las mi i y quinientas obras 
presentadas por los artistas 
españoles, no había ni una 
sola que mereciese la gran 
medalla de honor. 
No se quejen, pues, 
nuestros artistas si mañana 
alguien, desconociendo el 
verdadero estado de nues-
tra escuela contemporánea, 
y tomando como base de su 
argumentación los hechos 
que se desprenden de estas 
decisiones, al comparar el 
arte español con sus congé-
neres del extranjero, pro-
clama la decadencia del 
primero; pues si protesta-
ran á una de semejante 
afirmación, como ya lo han 
hecho alguna vez, quien pretendiese sostener esa decadencia, había de andar muy 
holgado en la elección de armas para defender sus tesis, y ciertamente no serian las 
peores aquellas que los mismos artistas españoles le habían dado con sus rancias y 
ridiculas preocupaciones, puestas en práctica una vez más al juzgar la actual Expo-
sición. 
El insigne maestro que se presenta con ocho cuadros de indiscutible valor y mérito, 
ciertamente no inferiores á aquellos otros con los cuales ganó siete medallas de primera 
clase en las Exposiciones de París, Viena, Filadelfia, Munich y Madrid, y con treinta 
cuadros más, componiendo estos últimos un tratado completo y notabilísimo de pers-
pectiva, tenía derecho á que sus discípulos y compañeros, investidos por el voto de los 
artistas eon el título de Jurados, le hubieran concedido la medalla de honor, ya que no 
por otra cosa, al menos como premio á una larguísima vida de laboriosidad sin ejemplo, 
aquí donde la holganza es el oficio de los más. 
No vamos á detenernos en estos momentos, cuando el espacio falta y el tiempo 
apremia para terminar estas modestas observaciones, en desmenuzar la personalidad 
de Gonzalvo, analizando una á una todas sus obras para apuntar sus defectos y ensalzar 
sus bellezas, no; bástanos sólo declarar que estas son mucho más numerosas qué 
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SALA. CAPITULAR DE LA CATEDRAL DE TOLEDO. 
95 — 
aquellos, y que por tanto, para el ilustre y sabio maestro todavía no ha sonado la hora 
de la precisa é inevitable decadencia, á la cual nadie puede sustraerse, así en el orden 
de la materia como en el del espíritu. 
Guando el propósito es decidido y la voluntad firme, nada vale ni puede el peso 
de los años y de las rutinas. 
Francés, que en el pasado concurso ocultaba una prematura decadencia bajo el 
manto de una discreción impecable, al sentir el acicate de la noble y digna emulación, 
ha arrojado lejos de su personali-
dad las rutinarias y viejas teorías, PLÁCIDO FRANGES. 
venciendo la pereza cuasi invenci-
ble que suele apoderarse del artista 
cuando las canas blanquean su 
cabeza. 
Francés se ha rejuvenecido por 
completo, pues si la blancura de 
la nieve cubre su frente, el fuego 
de la juventud caldea su pensa-
miento. 
La obra de Francés es moder-
nista por su tendencia y por su 
procedimiento. Titúlase E l consejo 
del padre, y representa una idea 
admirablemente pensada, llevada 
á la práctica en virtud de una eje-
cución igualmente admirable. 
Un pobre y honrado albañil, á 
quien dos de sus hijas llevaron el 
taleguillo con la comida, al con-
templar la picante escena, que no 
lejos de él se desarrolla, advierte á 
la mayor de ellas, joven de catorce 
ó quince años, los peligros á que 
puede exponerse algún día, si co-
queta y casquivana, da oídos á ga-
lanterías de estudiantes enamora-
dizos y atrevidos. 
La dulzura y el cariño que en su semblante revela el buen hombre, la atención 
sumisa y curiosa de su hija, juntamente con la indiferencia de la niña más pequeña 
gue entretenida en comerse un mendrugo de pan, claramente manifiesta que todavía 
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no entiende el valor y alcance de aquellos consejos, son tres figuras estudiadas y analiL 
zadas moralmente con una verdad extraordinaria, que sólo es posible alcanzar cuando 
el proceso psicológico se ha hecho con un exquisito detenimiento. 
No es menos feliz el grupo del estudiante y la modista que á corta distancia del 
albañil motiva los saludables consejos de éste. La modistilla, con los ojos bajos, y jugue-
teando maquinalmente con el pañuelo, parece ya convencida por la fogosa argumen-
tación del estudiante; y éste viendo próxima la victoria, redobla con la palabra y el 
gesto el ímpetu del ataque, para que la plaza se rinda pronto á discreción. 
Dos son los grupos que existen en la obra de Francés; y con estar bastante distan-
ciados, es tal la unidad de pensamiento que resplandece en la obra, que los dos son 
elementos precisos y necesarios para el completo y lógico desenvolvimiento de la idea 
expresada por el distinguido artista. 
Unase á esta verdad moral una verdad material muy justa, al haber comprendido 
tan acertadamente el valor de la figura humana al aire libre, y se tendrá aproximada 
idea de que Francés ha marchado más aprisa que el estudiante que trazó en su obra; 
pues si éste no está lejos de ia victoria, Francés ha vencido ya en toda la línea. 
Síntesis justa de un análisis verdadero es también la expresión sintética de lo que 
representa el notabilísimo cuadro de Francés. 
Aunque los arquitectos que han dirigido las obras realizadas en el Palacio de la 
Industria, para dar á éste la necesaria capacidad que exigía la importancia del presente 
certamen, juren y perjuren que las Salas de luz lateral, conocidas vulgarmente por las 
cuadras, tienen excelentes condiciones para que las obras que albergan puedan juzgarse 
con completo conocimiento de la cosa juzgada, nadie habrá, ciertamente, que ante el 
cuadro de Stuick pueda afirmar que esta obra está colocada en medianas condiciones 
siquiera, para que pueda examinarse con comodidad. 
Sin conocer de mucho tiempo atrás la personalidad artística de Stuick, y sin haber 
visto, por tanto, otras obras suyas de algún mérito é importancia, no reñiría una batalla 
por sostener que la obra de Stuick fuese rematadamente mala ó extraordinariamente 
buena; mas como quiera que de lo poco que del cuadro se ve, éste parece estar más 
cerca de lo segundo que de lo primero, aun á riesgo de equivocarme y de caer en la 
excomunión mayor que sobre mí pudieran lanzar los individuos del Jurado, al tomar 
como bueno lo que ellos seguramente consideraron como muy malo cuando en aquel 
lugar lo colocaron, sí he de decir que E l desahucio me parece un cuadro muy bien 
ejecutado y mucho mejor pensado. 
Adolece la obra de Stuick de los defectos que apuntamos al tratar del lienzo de 
García Sampedro, pues aparte de la diferencia en la idea desenvuelta, hay grandes 
puntos de semejanza entre uno y otro cuadro, con lo cual, además de lo que aquí diga-
mos, puede Stuick recoger para sí todo lo que de García Sampedro dijimos en su día. 
En la guardilla de una casa distinguida, á juzgar por la librea del portero, una 
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familia, compuesta del padre, la madre y una hija, reciben la visita de aquel, en el 
momento que les notifica la decisión de su amo de arrojarlos de la modesta vivienda 
como no paguen en el acto el importe de Jos meses vencidos. 
La impresión de profunda tristeza de aquel hombre desgraciado, á quien la falta 
de trabajo ha reducido á la última miseria, juntamente con la actitud noble y digna 
que delata una conciencia honrada y un carácter altivo, y la postura suplicante de la 
madre, que como mujer al fin, sólo se preocupa de que no le falte ni á su hija ni á su 
marido un lugar donde resguardarse de las heladas invernales, supone en quien 
trazó tales figuras un verdadero conocimiento del corazón humano, preciso é indispen-
sable cuando se quieren trasladar al lienzo estos dramas íntimos de la vida. 
Si el modesto artista que ha trazado este hecho, que no porque pase á diario deja 
de impresionar hondamente, procura adiestrarse en el manejo del color, para encontrar 
la calidad de las cosas, y no se aparta ni un momento de estos análisis del pensamuMiU», 
para que la lógica tenga siempre su legítima y natural representación, en las obras 
de arte que emprenda en lo sucesivo, Stuick podrá contribuir de poderosa manera al 
adelantamiento de nuestro arte nacional. 
Qué soberana maestría la del ilustre Gessa haciendo tanto con tan poco. 
Sus dos lienzos, que pregonan sin distingos ni reparos las excepcionales condicio-
nes que el artista gaditano ostenta para pintar maravillosamente ñores y frutas, son 
dos joyas en su género, pues no es tarea fácil y sencilla, el rebuscar la tacha. 
Gessa ha hecho de este género de pintura una especialidad muy digna de tenerse 
en cuenta en nuestra escuela española contemporánea, pues quizá en este género no 
tengamos quien nos aventaje en el extranjero, aunque alguna personalidad aislada 
ocupe puesto elevadisimo en la jerarquía del arte. 
Capitán de una hueste de artistas que, al acatar sus consejos, se convierten en 
continuadores de su propia personalidad, Gessa es el maestro ilustre de una multitud 
verdaderamente considerable de artistas y aficionados, felices cultivadores de este 
genero pictórico, entre los cuales no debemos olvidar á las señoritas Menassade, Ginés, 
G. Tuñon, Santa María de Mora, Pirata, Rodríguez de Rivera, Poncela, y los Sres. Da-
pousa y conde de Caudilla, que muestran envidiables condiciones para el arte, en la 
multitud de cuadros que por las distintas Salas de la Exposición tienen dispersos. 
Gessa debe estar satisfecho de su obra, porque no sólo representa el triunfo de su-
personalidad, sino la victoria de todo el ejército que secunda y obedece sus órdenes. 
Para terminar el estudio de la Sala sexta sólo nos falta llamar la atención del 
pacientisimó lector sobre algunas otras obras dignas de estima, como un cuadrito de 
género, firmado por Bárbara y titulado F l último adiós, donde se refleja un gran 
v¿ 
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sentimiento en las figuras, aunque alguna de ellas peque de desdibujada; Ua cardenal 
de Herrer, correcto de dibujo, por más que el toque sea duro y seco, y una muchacha 
descansando, de Lombese, donde se re-
JOAQUÍX LUQUI; ROSELLÜ. fleja con demasiada exactitud la persona-
lidad de su maestro. 
Un paisaje de Vancells, magistral-
mente ejecutado, aunque se aparte de 
las tradiciones de la escuela española, 
para ir á buscar en la teutónica la ten-
dencia á la composición panorámica; otro 
de Luque Reselló, que representa un 
canal veneciano, muy agradable y justo 
de entonación, y otro de Tolosa, que si 
peca de convencional, refleja en su autor 
condiciones nada comunes para este gé-
nero de pintura, es lo único que pode-
mos señalar entre los paisajes que figuran 
en esta vastísima Sala. 
Retratos hay tres, dignos de la aten-
ción de la crítica; uno de Palmaroli, que 
no delata su maestría por todos recono-
cida y acatada; otro de sí mismo, de San-
tiago Arcos, que á pesar de sus durezas, 
pone de manifiesto la elegancia y distin-
ción de que siempre hace gala el ilustre 
artista; y, por último, otro de la señorita 
Rosales, hija del incomparable maestro, 
que, no sólo compite, sino aventaja á 
otros muchos retratos firmados por artis-
tas de renombre, y aun por individuos del propio Jurado, que sólo muestran la torpeza 
enorme del retratista y la mansedumbre infinita del retratado. 
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SALA SÉPTIMA. 
Paternina, Bilbao, Muñoz Degrain, Mélida. 
Tal vez influido por el éxito alcanzado por Luís Jiménez en la Exposición universal 
de París con su Visita á la sala de un hosjntal, Paternina, que es la vez primera que 
se presenta en nuestros públicos certámenes, lia creado también una escena vista y 
sentida en la sala de otro hospital, donde resplandece, quizá como en ningún otru 
cuadro de este concurso, la nota del sentimiento sabiamente interpretado. Paternina 
puede estar satisfecho; la crítica unánime en la ocasión presente—cosa rarísima en 
ella—al ocuparse de su lienzo, ha colmado de elogios, sin reservas de ninguna espe-
cie, el primer esfuerzo del novel artista. 
La escena á la .cual nos hace asistir Paternina está tan felizmente encontrada, 
que el público llega pronto á identificarse con el pensamiento del artista y á sentir 
con él la impresión de la melancólica y dulce tristeza que flota alrededor de todas las 
figuras representadas en el lienzo. 
Una pobre mujer que no sintió los egoísmos del amor al desprenderse de su hija 
enferma, para llevarla á un hospital de niños donde pudiera encontrar, no sólo la 
asistencia facultativa de un renombrado especialista y los medicamentos que ella pobre 
y sin recursos no hubiera podido procurarse, sino los amorosos cuidados de esos 
ángeles humanos que se llaman Hermanas de la Caridad, está sentada cerca de la cama 
de su hija ya-convaleciente, sintiendo esa alegría infinita que un padre experimenta 
cuando pasadas las horas de mortal angustia, ve recobrar poco á poco la anhelada salud 
al hijo del alma. 
No lejos de este grupo y á los pies de la cama, contemplan de pie, la sentidísima 
escena, una Hermana de la Caridad encargada del cuidado de la niña, y una hermana 
de la enferma, que en compañía de su madre fué también al hospital para llevar á su 
hermanita unas cuantas golosinas. 
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Descrito á la ligera el asunto que ha servido de motivo á Paternina para hacer su 
obra, juzguemos al pensador y al ejecutante. 
Como ejecutante, no es mucho lo que le falta que aprender al laureado artista 
para dominar por completo la paleta. Aparte algunos descuidos en el dibujo y algunas 
durezas y sequedades en la cara y manos de la Hermana de la Caridad, el resto está 
])intado de una manera primorosa, encontrando el bulto y relieve de las personas y 
ENRIQUE PATERNINA. 
r 
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de los objetos, y revelando haber llegado á interpretar de modo acertadísimo la calidad 
de las cosas, lo cual constituye una de las dificultades más serias que tiene que vencer 
el pintor. Los palos de la silla son de madera, la toquilla con que se cubre la madre 
es de lana, las sábanas son de hilo, la cama es de hierro, las paredes son de estuco, y, 
en una palabra, cada objeto razona perfectamente la materia de que se compone. 
Como pensador, Paternina ha llegado hasta donde le era dable llegar, dada su 
poca experiencia de la vida. 
El agrupamiento en La visita de la madre es sencillo y natural, y la expresión de 
la niña enferma, con su carilla demacrada y pálida y sus ojos azules, tristes y apagados. 
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verdaderamente maravillosa; pero—y aquí entra la invencible inexperiencia de Pater-
nina, que era lógica consecuencia de sus pocos años—por no haber estudiado lo suficiente 
la realidad, no se ha fijado que al poner á la niña enferma una camisita escotada, que 
la dejaba al aire los brazos, falseaba la realidad que copiaba; y que al extender estos, 
ya desnudos, fuera de la cama, para ir á encontrar la mano cariñosa de su madre, 
también infería otro ataque grave á la verdad, pues ni los niños duermen con camisitas 
de esa forma, ni es racional tampoco que á un niño enfermo, aunque ya esté en franca 
convalecencia, se le consienta sacar fuera de la cama los brazos desnudos, exponiéndose 
á un funesto retroceso en el curso de su enfermedad. 
El artista que ha creado La visita de la madre ha sentido de una manera prodi-
giosa la escena que ha desarrollado en su lienzo; pero no ha podido recoger toda la 
realidad, porque seguramente jamás se ha visto al borde de una cuna donde estuviera 
un pedazo de su corazón restableciéndose de mortal dolencia. 
Los lunares, pues, de La visita de la madre, no sólo son de poca monta, puestos 
al lado de las innumerables bellezas que tiene la obra de Paternina, sino que son 
hasta cierto punto necesarias consecuencias de los pocos años, y esto, más que una 
circunstancia atenuante, es causa reconocida de irresponsabilidad. 
De los cuatro cuadros que Bilbao ha presentado en esta Exposición, es sin duda 
alguna el mejor de todos ellos Un sombrajo de vacas, pues anuque en los otros tres se 
nota desde luego la maestría del eminente artista andaluz, en éste á que hemos hecho 
referencia muy especialmente, se coloca á tal altura, que no sólo puede resistir la 
comparación con los principales animalistas del extranjero, sino que cobra sobre ellos 
la ventaja que supone el luchar en condiciones desiguales, por la luz extraordinaria 
que envuelve todo su cuadro. 
Juguetear con la luz como lo ha hecho Bilbao, colocando sus modelos á la sombra 
de un cobertizo para hacer grandes trozos de sombra que se destaquen sobre un fondo 
de paisaje bañado por el sol de Andalucía, y salpicar estas grandes masas obscuras con 
manchas de luz, que son las que corresponden á los agujeros del cobertizo, por los 
cuales penetran los rayos solares, proyectándose sobre la reluciente piel de las vacas, 
representa un esfuerzo gigantesco, del cual, justo es confesarlo, ha salido por completo 
victorioso el distinguido discípulo de Villegas. 
En España, tal vez por la poca fijeza que nos da nuestro carácter meridional, 
contadísimos han sido los pintores que se han dedicado á trasladar al lienzo la vida 
de los animales. 
El pintor que se dedica á este dificilísimo género de pintura, necesita, ante todo y 
sobre todo, estar dotado de una paciencia sin límites; pues sólo así puede ir sorpren-
diendo, dentro de la constante movilidad de sus modelos, las costumbres, las posturas, 
los contornos y hasta el aspecto moral de los animales; pues también estos seres infe-
riores de la creación tienen sus odios y sus amores, sus penas y sus alegrías. 
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En Bélgica Haas, y en Alemania Friesse, Króner y Meyerheim, son, entre los artistas 
que conozco, los que lian llegado á vencer las dificultades todas que este género ofrece; 
pero ninguno de ellos, aunque todos superen á Bilbao en la firmeza del dibujo y en la 
pastosidad del colorido, ha llegado hasta donde Bilbao ha llegado en el justo manejo 
de la luz. 
Haas, como anatómico de primera fuerza, al mismo tiempo que pastoso colorista; 
Kroner, penetrando en los pinares del Tirol para retratar la vida íntima de los corzos 
y ciervos que pueblan aquellos montes, con sus sangrientas luchas originadas por los 
GONZALO BILBAO. 
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celos y sus amorosas caricias nacidas á impulso de la pasión; Friesse sorprendiendo al 
león en la medrosa soledad del desierto para trazar su figura noble y majestuosa, 
caminando silenciosa y calladamente por los arenales africanos, y Meyerheim, profun-
dizando en lo que pudiéramos llamar el mundo psicológico de estos nuestros compa-
ñeros para crear en cada actitud un estado moral, no han hecho, no, cada uno de ellos 
más que ha hecho Gonzalo Bilbao. 
Si la obra de Bilbao no fuera un capricho de artista, pues no han sido estas hasta 
ahora sus predilectas aficiones, y si Bilbao, prestando un señaladísimo favor á la escuela 
española contemporánea, quisiera dedicarse á este género de pintura, sin que por esto 
renunciara de una manera absoluta á la interpretación de la figura humana, podrían 
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señalarse algunos defectos en su obra, con la esperanza de que, al ser estos corregidos, 
resultara su personalidad artística lo más perfecta posible dentro de lo que es dable 
alcanzar en lo humano; mas como tengo para mí 
que Gonzalo Bilbao no se lia de convertir en un 
animalista con exclusión de todo otro género de 
pintura, sólo me limito, hoy por hoy, á reco-
mendarle el estudio de las obras de los artistas 
á que más arriba he hecho referencia, para que 
en ellas aprenda lo poquísimo que le falta. 
Fotográb. de L. It. y C.A FotograJ. de. LmrmL 
¡QUE V U E L V A S PRONTO! 
Para nadie se ha escrito con más razón que 
para el artista la máxima griega «Conócete á ti 
mismo». 
Por lo mismo que no es fácil que llegue á 
nosotros perfectamente claro el conocimiento de 
lo que nosotros somos, y frecuentemente hace-
mos caso omiso de la cualidad que nos distingue 
para empeñarnos en ostentar la que el destino 
nos ha negado, el artista, ante todo, tras un ma-
duro examen de conciencia, debe buscar en qué 
consiste su originalidad para no perder el tiempo 
en esfuerzos vanos que le alejen de lo que siente 
de una manera espontánea. 
Si el temperamento del artista es enérgico 
y vir i l , atrofiará sus facultades naturales si se 
empeña en hacer un arte dulce y tranquilo. 
Si Muñoz Degrain se dejara influir por Germán Hernández, Muñoz Degrain dejaría 
de ser lo que es, para convertirse en el intérprete deplorable de un arte que, por no 
sentirlo en el fondo de su alma, no acertaría á expresarlo con la soltura y naturalidad 
tan necesaria en toda obra de arte. 
Muñoz Degrain no se ha olvidado jamás que el estilo es el hombre, y por eso, 
limitándose á interpretar la naturaleza tal como él la ve y siente, el eminente artista 
valenciano es quizá entre lodos los españoles, el que desconociendo la manera, tiene 
wríñpersonalidad más claramente definida. 
La personalidad de Muñoz Degrain no se puede confundir con ninguna otra, á él 
sólo le pertenece; y aunque quisiéramos compararle con algún otro artista—por ejem-
plo—con Delacroix, á quien, en mi opinión, aventaja en mucho, siempre quedarían 
reducidos los términos de la semejanza á encontrar en uno y otro pintor condiciones 
de colorista verdaderamente excepcionales, sin que, por otra parte, pudiera extenderse 
á más la comparación. 
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Aunque Muñoz Degrain haya firmado, entre otros cuadros de historia debidos á su 
privilegiada paleta, el Otelo y Los amantes de Teruel, Muñoz Degrain es hoy el paisa-
jista más original, más robusto y más español que tiene en la actualidad nuestra 
escuela contemporánea. 
Muñoz Degrain con Jiménez y Fernández, ya desaparecido del mundo de los 
vivos, y Casimiro Sáinz, arrebatado por cruel dolencia al mundo del arte, representa 
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hoy la personificación verdadera y legítima del paisajista español exento de influencias 
holandesas y venecianas. 
Así como Ruysdael gustaba de hacer los paisajes sombríos y melancólicos, y 
Berghem llenos de luz y alegría; así comu Van der Neer únicamente pintaba los 
pueblecillos de la Holanda, iluminados por la tranquila y poética luz de la luna, y 
Nicolás Poussin sólo se sentía inspirado ante las mustias campiñas romanas; así como 
el Guaspre retrataba siempre la tormenta pasando asoladora por los campos, y Claudio 
Lorena prefería estos tranquilos y solemnes, Muñoz Degrain, cual Hobbema, sólo ama 
el lado agreste y salvaje de la naturaleza. 
En los paisajes de Muñoz Degrain está reflejado su carácter entero y hasta algún 
tanto adusto y áspero, y por eso, aunque sean siempre hermosísimos, no encantan ni 
seducen al público en general. 
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Muñoz Degrain no puede identificarse con esos paisajes sencillamente bonitos que 
tanto seducen á Martín Rico ó á Sánchez Perrier, porque le enamora y le apasiona 
lo trágicamente hermoso, habiendo siempre algo 
grande, fiero y salvaje en sus creaciones. 
Cuando Muñoz Degrain se entristece, pinta 
lina umbría en Sierra Nevada; cuando Muñoz De-
grain se alegra, pinta una solana e7i los Gaitanes, 
pero tanto en uno como en otro lienzo, es siempre 
el mismo: sin rival en el manejo del color, impre-
sionista sin recetas, y adusto y fiero en los motivos 
que escoge como asunto de sus cuadros. 
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Aunque propiamente los cuadros expuestos 
por la familia de Enrique Mélida, debidos al pincel 
de este distinguidísimo artista, debieran haber figu-
rado en la Sección histórica ó centenal, por tratarse 
de un artista fallecido con bastante anterioridad á 
la fecha en que la Exposición se inauguró, el Ju-
rado de calificación, que ha contado sus actos por 
desaciertos, ha entendido las cosas de otro modo, 
colocando las obras de Mélida en la Sala á que se UNA UMBRÍA EN SIERRA NEVADA, 
refiere el presente artículo, por lo cual no tene-
mos más remedio que ocuparnos de los cuadros do este malogrado artista en la oca-
sión presente. 
Poco hemos de decir de los seis ó siete lienzos que representan en este concurso 
la personalidad artística de Mélida. La censura no es noble, ni tampoco provechosa 
para la futura enmienda, porque se trata de un artista á quien el destino nos arrebató 
prematuramente, y el aplauso, con ser justo y legítimo, ya no es pertinente, porque 
hoy no cabe otra cosa que juzgar la obra entera de Mélida, y para esto, son datos 
insuficientes y pobres unos cuantos cuadros, aunque estos sean muy notables. 
Como ni lo que llevamos dicho, ni lo que aún nos falta por decir, tiene la preten-
sión de ser una crítica acabada del actual certamen, reduciéndose no más á unas 
cuantas impresiones de aficionado, no está de sobra que en este momento, dejando á 
un lado el estudio crítico de las obras de Mélida, hagamos público un deseo que cier-
tamente no ha de encontrar oposición, á poco que los medios favorezcan, ni en el 
ánimo del Ministro de Fomento, ni en el pensamiento de todos los artistas que se 
preocupan fundadamente por el engrandecimiento de nuestra Pinacotea contem-
poránea. 
El edificio ocupado actualmente por la Exposición histórico-europea está desti-
nado, como nadie ignora, á ser nuestro Museo de Arte contemporáneo; pues este ni 
14 
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podía ni debía contentarse con las pésimas salas que tiene á su disposición en el Museo 
del Prado. 
Aun suponiendo que las Exposiciones históricas estén abiertas al público hasta la 
próxima primavera, con lo cual podrá ser estudiada con todo el detenimiento que se 
merece, en época en la cual el frío no haga por todo extremo desagradable la estancia 
en sus salones, dentro de un afio, á más tardar, los tapices, armaduras, muebles y 
cuadros antiguos, habrán dejado el sitio que de derecho les corresponde á las obras 
de arte contemporáneo; y entonces, cuando estas estén dignamente colocadas, todo el 
mundo reparará con tristeza en el alma que nuestro Museo contemporáneo no corres-
ponde ciertamente á los cuantiosos sacrificios que el Estado se viene imponiendo desde 
hace muchos años. 
ENRIQUE MÉLIDA. 
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Aparte de las cantidades destinadas en anteriores Exposiciones para la adquisición 
de obras premiadas, el Estado presupuesta anualmente 25.000 pesetas para comprar 
obras de artistas que hayan obtenido algún premio, y frecuentemente esta cantidad 
experimenta aumentos de importancia en virtud de las socorridas transferencias de 
crédito. ¿Para qué sirven todos esos miles de pesetas? Para que entren por la puerta 
falsa, merced á la recomendación de tal ó cual personaje, obras de artistas mediocres, 
cuyas obras no se atreve á colocar en el Museo su dignísimo director, el eminente 
artista D. Federico Madrazo, con lo cual se da muy á menudo el caso, de que lo que el 
Estado pagó á buen precio y en legítima moneda, vaya á pudrirse en los sótanos de 
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algún Museo provincial ó á dormir el eterno sueño del olvido en un edificio público do 
alguna capital de provincia. 
De Fortuny no tiene nuestra moderna Pinacotea más que un mal boceto; de 
Plasencia un cuadro grande de historia, perteneciente á la primera época de su autor, 
que ciertamente no legitima su justo renombre; de Becker y Zamacois no creo que 
hay nada, y nada tampoco existe de Raimundo Madrazo, José Villegas, Ricardo 
Yillodas, Juan Luna, José J. Aranda, Luís Jiménez, Luís Álvarez, siendo lo poquísimo 
que tenemos de Martín Rico, José Benlliure y Joaquín Sorolla, de época en la cual 
estos artistas no habían alcanzado la plenitud de sus poderosos recursos. 
El Estado, al adquirir las obras de autores contemporáneos, debe proponerse 
enriquecer nuestro Museo haciendo que todos los buenos artistas estén representados 
de la mejor manera posible; pero no debe consentir que las arcas del Tesoro se 
conviertan en casas de Beneficencia para comprar lo que por malo no pueden vender 
nuestros artistas sin gloria, que es lo que hasta ahora se ha hecho con rarísimas 
excepciones. 
Por lo que se refiere á los pintores que, para fortuna suya y nuestra viven aún, es 
de esperar que algo se haga para que estén dignamente representados en nuestro 
Museo contemporáneo; pero por lo que se relaciona con los artistas ya fallecidos, el 
daño es de muy difícil remedio, y por esto me atrevo á llamar la atención de mi 
querido amigo el actual Ministro de Fomento, para que en el caso de que se preocupo 
por la suerte de los artistas que han visto premiadas sus obras en la actual Exposición 
y trate de arbitrar recursos para que se adquieran algunas obras premiadas, ya que 
todas es imposible por su crecido número, no se olvide de los cuadros de Enrique 
Mélida. 
. Los cuadros de Enrique Mélida no han sido premiados porque el reglamento lo 
prohibe tratándose de artista fallecido, pero todos ellos son dignos de figurar en un 
Museo, y en el nuestro debe estar siquiera alguno de ellos, para que pregone siempre 
la maestría del fecundo y malogrado artista. 
Para dar por concluido el estudio de la primera mitad de la Sala séptima, debemos 
llamar la atención, aunque sea á la ligera, de otros varios cuadros muy dignos de 
estima. 
Aunque no acusa un adelanto visible sobre las anteriores creaciones de Juan 
Antonio Benlliure, La pecadora que éste expone es muy aceptable por la justeza de la 
entonación y lo cuidadoso de la línea. 
En la obra del menor de los Benlliures no hay ningún defecto de bulto, pero lo 
manoseado del motivo, el tamaño extraordinario del lienzo, dada la pobreza del asunto 
y la fría corrección que envuelve la obra toda, hacen de consuno que nuestro pensa-
miento se olvide pronto de La ptecadora, sin que el dolor de ésta, por no ser sincero, 
nos conmueva, un.solo instante. 
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Entre La pecadora y Por la patria hay una notabilísima diferencia en perjuicio 
de La 2')ecadora, y esto es muy sensible, porque al acusar un retroceso, demuestra el 
artista que las enseñanzas que tiene tan á mano, al estar en la propia casa, no pro-
ducen los efectos que todos, y yo el primero, desean. 
Sonto, con varios paisajes que se recomiendan por la frescura de la mancha, así 
como un cuadrito de comercio titulado E l anticuario, muy cuidado de factura, y un 
ALFREDO SOUTO. 
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grupo de niños jugando con unos conejos, agradable de colorido y correcto de diseño; 
Sanchiz y Marco, en dos marinas muy finas de color y muy esmeradas de ejecución; 
Daniel Hernández, con un retrato que representa á una niña vestida con el traje de la 
primera comunión donde resplandece una cierta originalidad; León y Escosura, 
haciendo gala, en una numerosa colección de cuadros, de una paciencia asombrosa por 
lo miniado de la pincelada, aunque tal vez por esto mismo valen más los fondos que 
las figuras, resultando estas frías y planas; un paisajito de Feliu, que recuerda la antigua 
— 109 — 
manera, extraordinariamente realista de Rusiñol, con lo cual el elogio queda hecho, y 
por último, un lienzo de Alcázar Tejedor que no desmiente la justa fama que su autor 
JOSÉ A. TEJEDOR. 
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ha adquirido en la ejecución de estos asuntos religiosos, es lo único que merece la 
pena de ser examinado con detenimiento en esta primera parte de la Sala á que hoy 
nos hemos referido. 
X I V . 
SALA SÉPTIMA. 
Martínez Cubells, Meifreu, García y Rodríguez, Muñoz Lucena, García 
y Ramos, C, Álvarez Dumout, Ramírez, Federico Jiménez, Cánovas 
y Gallardo, Abarzuza, Avendafío, 
Asuntos propios que me alejaron de Madrid durante algunos días, y el no haber 
podido, á mi regreso, sustraerme al tributo que casi todos los madrileños hemos pagado 
religiosamente al trancazo, han sido las causas de que estos artículos sobre la Exposi-
ción de Bellas Artes hayan sufrido inesperada y larga interrupción, cuando ya faltaba 
relativamente poco para dar por concluido nuestro trabajo. 
Por tal lo diera yo de buena gana, haciendo este señaladísimo favor á los habituales 
lectores de E l Correo; pero el nombre de las personalidades ilustres que aún faltan 
por desfilar en estos artículos, es lo que me obliga, bien á pesar mío, á no dejar en 
suspenso este trabajo que, al no merecer el nombre de crítica, no puede representar 
otra cosa más que unas cuañtas impresiones de aficionado, ya que torpemente expre-
sadas, recogidas sin apasionamientos malsanos. 
Sí pocos, pero muy pocos, han sido los artistas que en España se han dedicado al 
retrato, esta escasez no obedece ciertamente á las dificultades que el género de pintura 
tiene en sí, sino al escaso aprecio que aquí se concede al pintor, cuando éste se propone 
adquirir una reputación, única y exclusivamente haciendo retratos. 
En Austria, Angelí; en Francia, Carolus Durand yBonnat: en Alemania, Lembach, 
y en Inglaterra, Herkommer—aunque por su nacimiento sea bávaro—no han necesi-
tado otra cosa más que firmar sus admirables retratos para que sus obras alcanzasen 
las más altas recompensas en los concursos públicos, y sus nombres, salvando las 
fronteras, se pronunciaran con respeto allí donde de arte se hablara; pero aquí en 
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España, donde todavía estamos apegados á las rancias y anejas ratinas, no compren-
diendo que un artista pueda alcanzar una gran meddlla de honor por un retrato, le 
obligamos á pintar sendos cuadros de historia si quiere conseguir una medalla de oro, 
aunque con ello violentemos su temperamento y cometamos una injusticia manifiesta. 
Con ser Martínez Cubells el primer retratista que hoy por hoy tenemos, y con 
estar en condiciones de poder competir con los primeros de Europa y aun aventajar 
á alguno de ellos, no ha tenido este ilustre pintor más remedio que acudir al soco-
rrido expediente de pintar cuadros de historia para llamar la atención hacia su 
personalidad y para lograr las dos medallas de oro que ha ganado en nuestras 
Exposiciones nacionales, que de otra suerte seguramente no hubiera alcanzado. 
Aunque todas las comparaciones son 
odiosas, como en el arte todo es relativo, 
á la comparación es necesario acudir mu-
chas veces para encontrar la prueba de 
nuestros asertos. 
En la sección francesa León Bonnat 
tenía expuestos dos retratos, el de Renán 
y el de Lavigerie, y con no ser estas dos 
obras de lo peor que ha trazado el pincel 
-del eminente artista, entre estos dos retra-
aos y los otros dos que Martínez Cubells 
tiene de sus hijos, quédeme con estos, 
como igualmente los prefiero á los que de 
Lernbach figuran en la sección bávara, á 
pesar de que los retratos del esclarecido 
pintor alemtán, muy amigo mío, no sola-
mente no son de lo peor que ha produci-
do, sino antes al contrario, de lo mejor 
que ha hecho hasta el presente. 
Podrá Lembach dibujar con más co-
rrección, y Bonnat penetrar hasta el fondo 
del" pensamiento de quien retrata; pero 
Martínez Cubells, menos preciso en el di-
seño y más superficial en la interpretación 
del carácter, logra alcanzar una lozana frescura, sin los pastiches del uno y sin las 
durezas del otro, al mismo tiempo que una corporeidad tan extraordinaria, que las 
personas por él retratadas parecen seres vivos encerrados en el marco de la moldura. 
Todos los defectos que en un retrato se pueden encontrar, no son imputables al 
artista. 
Si el retratado es persona principal, y casi siempre lo suele ser,—porque la foto-
grafía es el retrato democrático, y el cuadro al óleo esencialmente aristocrático, — y 
obedeciendo á vanidades propias ó extrañas, se empeña en pasar á la posteridad 
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disfrazado con el vistoso uniforme de general, ministro ó maestrante, y por vestirse 
con aquel traje que no tiene costumbre de llevar á diario, se hiergne y endereza, 
logrando una esbeltez que no tiene, ¿qué culpa cabe al pobre artista que aquella cara 
adusta, aquella posición altanera, aquel ademán provocativo y aquel uniforme deslum-
brador desfigure el temperamento íntimo y personal de quien se retrata, hasta el 
punto mismo de que, incluso á su propia familia, le cueste muy mucho reconocer en 
el retrato un exacto parecido? 
Si el retratado tuviera una educación artística, que por desgracia no abunda, ó si 
fuera más sumiso á las indicaciones del pintor y se prestara á ser copiado en su posi-
ción habitual, con el traje que usa á diario, amen de ser respetuoso con la verdad, sin 
pedir la mejora en tercio y quinto de tal ó cual facción, que en el original no resulta 
ajustada al tipo clásico de la belleza perfecta, el artista llegaría más pronto y con más 
facilidad á la exacta interpretación de la materia y del espíritu; y sobre todo, él sería 
el único responsable de las tachas que en justicia se pudieran poner á su obra. 
Martínez Cubells ha presentado cuatro retratos, todos ellos dignos de su reco-
nocido renombre, pero indiscutiblemente son los mejores aquellos que representan á 
sus dos hijos, porque en ellos ha puesto, no sólo su inmenso talento artístico, que es 
mucho, sino todo su amor paternal, que es mayor todavía. 
Los retratos del insigne académico honran nuestra escuela española contem-
poránea, pues aunque él es el único que en España se dedica con gloria á este dificilí-
simo género de pintura, sus obras pueden resistir escrupulosa comparación con aque-
llas otras que más contribuyeron al afianzamiento de la fama de los primeros retra-
tistas de Europa. 
Un marinista catalán, que ya en anteriores Exposiciones había alcanzado legítimos 
triunfos como premio á sus notables creaciones, preséntase en el actual certamen con 
dos marinas dignas, por todos conceptos, de llamar la pública atención. 
Juzgando, sin duda, que á un fin determinado debe corresponder un medio idén-
tico, Meifren retrata siempre la inmensidad del mar en lelas también inmensas. 
No puede sostenerse en justicia que Meifreu sea el único pintor que acuda al 
tamaño excesivo del lienzo para conseguir que las gentes se fijen en sus obras, nó; 
Meifreu no cuenta con fuerzas suficientes para contrarrestar la corriente que hoy domina 
á lodos nuestros artistas, y muy especialmente á los que se dedican á retratar el mar, 
y por la corriente se ve arrastrado y confundido, siguiendo los mismo pasos que todos 
siguen desde aquel día en que apareció en el mundo del arte la figura de Juste inter-
pretando el mar revuelto de las cercanías del puerto de Valencia en Un día de Levante. 
Uno de los lienzos que Meifreu nos ha remitido desde Barcelona, representa un 
Fuego en alta mar, y aunque las aguas están tratadas con soltura, y el vapor que se 
ve á lo lejos presa del voraz elemento resulta dibujado con cariño, lo mejor de este 
cuadro es el cielo, hecho de una manera verdaderamente magistral. 
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El otro lienzo que figura en el Catálogo con el modesto título de Marina, repre-
senta un trozo del mar Mediterráneo eternamente azul y eternamente tranquilo, por el 
cual marchan unas cuantas barcas pescadoras, con sus velas latinas desplegadas al 
viento. Esta marina, muy superior á la anterior, es de los trabajos más completos que 
hemos visto, pertenecientes á tan distinguido artista. 
Los artistas que valen lo que García Rodríguez, tienen derecho á la verdad, y 
ciertamente no seré yo quien se la oculte, por amarga que ésta sea, pues si sus indis-
cutibles condiciones exigen de una parte que el juicio que la crítica forme de sus 
obras, no nazca envuelto en el manto de una benevolencia perjudicial para su futuro 
y definitivo renombre, de otra parte, la amistad que á él me une, me autoriza para 
emplear el lenguaje de la franqueza, sin retóricas que suavicen la censura hasta el 
punto de ocultar en último término la verdad. 
Desde que García Rodríguez logró alcanzar un nombre y una medalla con Las 
orillas del Guadalquivir, el distinguido paisajista sevillano, salvo en una ó dos obras 
donde ha podido sostenerse á la altura alcanzada en la Exposición de 1887, marcha 
por una pendiente de decadencia notoria, pendiente que ha de recorrer hasta hundirse 
en la amanerada y falsa nulidad, como no haya alguien que, arrostrando con valentía 
los enojos del artista, le ponga de manifiesto de una manera clara y terminante sua 
presentes yerros. 
Tal vez por exigencias del mercado, nacidas á impulsos de otras exigencias. García 
Rodríguez, que hasta ahora no había hecho más que bordear cautelosamente el ama-
neramiento de Sánchez Perrier, empieza á sentirse invadido por otro amaneramiento 
mucho peor aún del que ostenta quien busca en la imitación la fuente de sus 
inspiraciones. 
García Rodríguez, podía antes estar más ó menos cerca, pero al fin distanciadu, 
del procedimiento técnico de Sánchez Perrier; hoy García Rodríguez no es más que un 
imitador, un copista de si mismo, y esto ya en otro lugar hemos tenido ocasión de 
decir que es lo peor que le puede suceder á un artista. 
El motivo desarrollado en Las orillas del Guadalquivir, con sus álamos blancos, 
secos y retorcidos, destacándose por claro sobre un fondo sobrado obscuro para lograr 
más fácilmente el bulto y relieve, ha sido el único asunto que García Rodríguez ha 
manejado desde hace cinco años. En la Exposición de 1887 el público, la crítica y el 
Jurado, mostráronse agradablemente sorprendidos ante la obra de un artista novel que 
dibujaba con corrección, que componía con elegancia y que manchaba con delicadeza; 
pero estas envidiables condiciones, al repetirse de idéntica manera una y otra vez 
desde aquella fecha, se han convertido en monótona receta de quien ya todo lo fía á 
despertar los recuerdos de las pasadas glorias. 
La corrección del dibujo en un paisajista, aquí donde los pintores que se dedican 
á este género de pintura han desdeñado siempre esta recomendable condición, enten-
ID 
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diendo que bastaba, y aún sobraba con poblar sus paisajes de árboles que hicieran b'en 
de mancha y de silueta, importándoles un comino que el espectador no supiera si eran 
chopos ó manzanos; la composición distinguida y elegante, buscando el equilibrio y la 
compensación de masas al mismo tiempo 
que un motivo agradable y agradecido, aquí 
donde nadie se ocupaba de estas pequene-
ces, y la mancha cuidada, fina y grisácea, 
contrastando violentamente con los verdes 
agrios ylas tosquedades de pincelada de los 
malos imitadores de la escuela holandesa, 
hicieron de García Rodríguez una de las 
personalidades más salientes de la Exposi-
ción de 1887, y uno de los paisajes más ce-
lebrados de aquel certamen Las orillas del 
Quadalquivir; pero desde aquella fecha, la 
cansada y monótona repetición del asunto, 
han trocado estas condiciones en falso ama-
neramiento destructor implacable de los 
prestigios alcanzados un día de fortuna. 
El dibujo ha dejado de ser correcto al 
convertirse en caprichoso, fantástico y duro; 
la fineza ha desaparecido para dar lugar á 
tonalidades agrias y desentonadas, y la com-
posición, á fuerza de rebuscamientos artifi-
ciosos, ha trocado su acostumbrada y exqui-
sita elegancia en un amontonamiento inar-
mónico de trozos de una y otra parte que 
alejan del ánimo del espectador, no ya la 
idea de la verdad, sino hasta el concepto de 
la verosimilitud. 
García Rodríguez necesita hacer un de-
tenido examen de conciencia y juzgar que 
si esta vez la fortuna ha sido esquiva, y la crítica, aun ejercida por quien le profesa 
una amistad sincera, poco favorable, ni hubo injusto desvío en la primera, ni en la 
segunda pasión malévola y mortificante. 
García Rodríguez—estoy seguro de ello—comprenderá la verdad de estos juicios, 
y como le sobran condiciones para buscar el desquite, entiendo que éste será todo lo 
rápido y definitivo que yo deseo. 
Fotograbado de L . R. y C* 
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¡Qué cambio tan radical el operado en el temperamento artístico de Muñoz Lucena! 
Aquel pintor que en la última Exposición se presentaba con un gran lienzo donde había 
retratado unas cuantas lavanderas granadinas sin preocuparse de otra cosa que de 
recoger la potente luz de Andalucía en un día de primavera, aunque el dibujo saliera 
mal parado de su mano inesperta y las dificultades enormes del aire libre fueran pro-
blemas que no había resuelto más que en su buen deseo, se ha trocado en la actual 
Exposición en un artista reflexivo y con-
cienzudo que procura sujetar el dibujo y TOMAS MÜÑCZ LUCENA, 
busca la producción de la belleza en la in-
terpretación honrada de la verdad. 
Como Muñoz Lucena no desconoce 
sus propias y características facultades, en 
la obra de hoy todavía hay rastros de la 
obra de ayer, pero estos vestigios son sólo 
los que pregonan sus condiciones verdade-
ramente excepcionales como colorista. 
Muñoz Lucena es, ante todo y sobre 
todo, un colorista, menos enérgico y vir i l 
que Muñoz üegrain, pero más rico en 
tonalidades frescas, jugosas y espontá-
neas. 
Conociendo lo que constituye el ca-
rácter personal de un artista, jamás debe 
intentarse contrariarle, al exagerar la crí-
tica de aquello que precisamente significa 
su cualidad más saliente, y representa el 
sello de su personalidad; por esto, te-
niendo en cuenta lo que se desprende de 
la obra total de Muñoz Lucena, no es lícito 
otra cosa sino aplaudir como se merece esa 
riqueza verdaderamente deslumbradora 
del elemento color, que al punto se nota 
en las obras firmadas por el distinguido 
artista cordobés. 
Mas ¿por qué, sin desprenderse de 
esta preciada condición, no ha de procurar Muñoz Lucena adieslrarse en el exacto 
valor de la línea, encerrando dentro de un contorno preciso, una m-ancha justa? 
¿Por qué, no ha de buscar en las escenas que á diario solicitan la atención del 
artista, dejando en su espíritu las huellas de una idea y en sus ojos los raslros de una 
impresión, motivo para sus creaciones, y abandona esos estudios huérfanos de pensa-
miento para que representen únicamente lo que realmente son; enseñanza práctica 
del oficio, y nada más? 
Fotograbado de L . E . y C." Fe 
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El día que Muñoz Lucena, conservando lo que constituye su nota mas personal, 
su condición de colorista, nos retrate una escena recogida en la propia realidad, que 
encierre algo que haga pensar 
TOMÁS MUÑOZ LUCENA. Y que haga senti^ Y esa idea 
sabiamente interpretada, se 
encarne en figuras diestra-
mente dibujadas y valiente-
mente coloreadas, Muñoz Lu-
cena habrá realizado lo que 
todos esperan con anhelo. 
Fotograbado de L. R. y C Fotografía de L . R .y C: 
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Uno de los artistas más 
ilustres que honran nuestra 
escuela española contempo-
ránea, y uno de los artistas 
más injusta y sistemática-
mente preteridos cuando llega la hora de las recompensas oficiales/es García y Ramos. 
El distinguido artista andaluz, á quien todavía no ha llegado la hora de que sea 
reconocido por nuestros torpes Jurados en todo lo que vale, es el intérprete maravilloso 
de las costumbres populares de Andalucía. 
Por virtud de misteriosas y felices conjunciones. García y Ramos es el heredero 
de Aranda, por lo que á la corrección y exactitud de la línea se refiere, y de Villegas 
por lo que hace á la brillantez y frescura del colorido. 
García y Ramos, paisano de estas dos glorias del arte español, se ha asimilado con 
envidiable fortuna las condiciones más salientes de uno y otro. Más colorista que el pri-
mero, más dibujante que el segundo, García y Ramos es una personalidad que se mueve 
muy en primera línea, aunque otra cosa crean los encargados de conceder las recompen-
sas, cuando jamás hasta el presente el premio concedido á la obra de García y Ramos 
ha guardado justa y proporcionada relación con el mérito que en la obra resplandecía. 
En más de una ocasión he afirmado que las medallas no hacen pintores, y por 
esto, pese á quien pese, mientras esa plaga de medianías y nulidades á quienes los 
Jurados colman de distinciones, pueden presentar muchas medallas, pero ninguna 
obra buena. García Ramos puede mostrar á la consideración del público y de la crítica 
muchas obras notabilísimas, aunque las medallas sean escasas y sin importancia. 
El único cuadro que figura en la Exposición de que me vengo ocupando, debido 
al privilegiado pincel de García y Ramos, es digno de quien lo firma. 
Titúlase Un rinconcito de Sevilla, y representa una juerga andaluza donde figuran 
cantaoras y guitarristas en el momento en que cansados todos de tanto jaleo, dan paz 
á las manos y silencio á las gargantas, para proseguir más tarde con mayor algazara 
y alegría sus cantos y danzas. 
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El tipo de la mujer que vive en perpetua orgia, con el cuello dilatado, las quijadas 
pronunciadas, la boca grande, las ojeras azules, los ojos negros y el pelo endrino, 
hállase tan admirablemente copiado en el cuadro de García Ramos, que aquellas 
figuras no resultan corregidas al querer adaptar el natural á un tipo preconcebido, 
ideal y perfecto, sino tipos arranca-
dos á la realidad y verdaderos do-
cumentos humanos delatando con 
exactitud asombrosa el estado de 
una raza. 
Ahora bien; ¿podemos darnos 
por satisfechos con lo que hasta el 
presente ha producido el pincel de 
García y Ramos? No; yo al menos 
exijo más, y lo exijo con la espe-
ranza de ser correspondido en mis 
deseos. 
García y Ramos puede hacer 
aún más de lo que hace, y esto es 
necesario exigírselo en provecho 
suyo y en ventaja del arte español 
contemporáneo. 
Dentro de esas costumbres an-
daluzas, no todo es jolgorio y ale-
gría, no todo son bailes y cantos, 
también hay pesadumbres y dolo-
res, tristezas y lágrimas y ese mun-
do del pensamiento y del espíritu 
es fuente eterna de inspiración. 
Cuando García y Ramos pinte 
para los ingleses, que son los que 
acaparan casi todos sus cuadros, há-
gales una gitana llena de lascivia 
en su postura y en su mirada; pero 
cuando pinte para nosotros, llága-
nos una gitana que sienta. 
Al extranjero, lo Vínico que le gusta, las alegrías de aquella bendita tierra; al espa-
ñol, lo que sólo nosotros podemos comprender y apreciar en su exacto valor, el alma 
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E 
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EPISODIO DE LA GUERRA DE LA INDEPENDENCIA. 
FEDERICO JIMÉNEZ. 
Con más fortuna en la composición y más seguridad en el manejo del pincel que 
su hermano el autor de la Muerte de Churruca, César Álvarez Dumont se presenta en 
la Exposición actual con un 
cuadrito primorosamente eje-
cutado, representando un epi-
sodio de la santa guerra de la 
Independencia. 
De todos los pintores que 
se dedican al género militar 
en*nuestra patria, este es el 
que marcha á la cabeza de 
todos, y aun en sus obras 
se adivinan mayores alientos 
para acometer empresas que 
exijan más suma de esfuerzos. 
p]l lienzo de César Álva-
rez Dumont representa Ua 
episodio de la guerra de la 
Independencia en los claus-
tros de un monasterio, donde 
Fotograbado de L. R. y C * Fotografía de Laurent. 
CUANDO DIOS DA. DA PARA TODOS. 
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se ha trabado cruel y sangrienta refriega entre los que defienden la integridad de 
nuestro territorio y los soldados del ejército invasor. 
Composición acertada y justa, dominio de la patela y corrección en el dibujo, son 
las cualidades que más sobresalen en la obra de este distinguido y modesto artista. 
Ramírez, con una profusión de lienzos, desmintiendo de una manera rotunda el 
conocido adagio de que «lo que abunda no daña,» aunque confirme aquel otro de «quien 
SERAFÍN DE ATENDANO. 
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mucho abarca poco aprieta,» muéstranos una gran facilidad de ejecución y una facun-
dia extraordinaria para el trabajo, por más que su especial manera de hacer, hállase 
subordinada al amaneramiento de factura que ostenta todo aquel que tiene la costum-
bre de trabajar sin la consulta frecuente y concienzuda del natural. 
Federico Jiménez, con una composición humorística que parodia el conocido 
lienzo de Casado del Alisal Za campana de Huesca y que dicho sea de paso honra poco 
al ilustre pintor, por más que en justo desquite exponga otros dos lienzos muy acepta-
bles; uno, representando una zorra que deslizándose arteramente entre las espadañas 
y juncos que circundan una charca, ahuyenta unos cuantos patos que levantan el vuelo 
apenas se aperciben de la presencia del enemigo para ponerse en lugar seguro; y otro? 
el reproducido en nuestras páginas, titulado Cuando Dios da, da para todos donde el 
distinguido animalista ha hecho un estudio acabado de varios patos, palomos y 
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que la casualidad les depara, al encontrarse 
desparramado por el suelo, el trigo que se 
escapa por un descosido del saco. 
Cánovas y Gallardo—que desdo la Ex-
posición de 1884 no había vuelto á presen-
tarse en nuestros públicos certámenes—con 
un paisajito que viene á destruir las lison-
jeras esperanzas que supo alentar en aquella 
Exposición, pues si el motivo es idéntico, la 
factura es más dura y premiosa. 
Abarzuza con un lienzo sobrado tétrico 
y sombrío por el asunto que ha escogido, 
por más que en el modo y forma de ajus-
tarse al natural sinceramente interpretado, 
revela un temperamento sano y una mano 
experta; y por último, unos cuantos lienzos 
de Avendaño, todos ellos muy notables, 
pero especialmente el que reproducimos en 
esta obra representando la Ria de Vigo, 
muy fino de color y muy cuidado de ejecu-
ción, cualidades ambas que ostenta este dis-
tinguido artista en todas sus producciones, 
es lo único que merece la pena de ser recordado en esta Sala séptima, penúltima de las 
destinadas á los pintores españoles. 
Fotograbado de L. R. y C.* Fotografía de Capdevílla. 
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Moreno Carbonero, Benlliure (J.), Sainz (C), Aranda, Álvarez, 
Llimona, Pelayo, Agrasot. 
Si existiera ese despotismo ilustrado que tanto echaba de menos días pasados el 
amigo Cávia^ en uno de los ingeniosísimos artículos que tan á menudo aparecen en las 
columnas de E l Liberal para regocijo de todos, y fuera yo el encargado de ejercer 
despóticamente una tiranía provechosa á los intereses del arte español; á pesar de 
todas las leyes y reglamentos en los cuales se ha fundado Moreno Carbonero para soli-
citar y obtener una plaza de profesor en nuestra Escuela Central de Pintura, Moreno 
Carbonero no estaría en otra parte más que en Málaga, su país natal, pintando al sol 
esos primorosísimos cuadros donde retrata nuestras costumbres populares, ora tomán-
dolas del libro, ora de la propia realidad. 
Aquí donde la crítica al uso se empeña en sostener la decadencia de nuestro arte, 
comparativamente considerado con las escuelas extranjeras, cuando se da el caso, por 
demás curioso, que estas son cuasi totalmente desconocidas por los que ejercen el 
oficio de críticos, es necesario decir muy alto, para que todo el mundo se .entere, que 
no hay ningún pintor en Europa que pueda rivalizar con Moreno Carbonero pintando 
el aire libre al sol. 
Moreno Carbonero es el pintor de la luz, y por privilegio exclusivo de su retina, 
cuando los demás, ante una escena iluminada por el sol de Málaga entornan la vista 
porque no pueden resistir toda la potente luz de aquella tierra cercana al suelo afri-
cano. Moreno Carbonero abre desmesuradamente los ojos, y, sin contracciones que 
acusen molestia alguna, recoge sin fatiga aquellos raudales inmensos de luz para tras-
ladarlos íntegremente á las diminutas tablas donde se desarrolla una página del Oü Blas 
ó del E l Quijote. 
10 
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Si existiera ese despotismo ilustrado, que, tan de menos echaba Cavia con ocasión 
del entierro del gran poeta Zorrilla, y que tan necesario estimo yo para poder arrancar 
á Moreno Carbonero de la cátedra que desempeña y arrojarlo otra vez á las playas 
malagueñas, donde en lo más crudo del invierno puédese trabajar al aire libre, sin 
molestias de ninguna clase, ciertamente que Moreno Carbonero no continuaría ni im 
día más encerrado en las lóbregas y obscuras cátedras de nuestra vetusta Escuela de 
Bellas Artes, dibujando con luz ar-
JOSÉ MORUNO CARBONERO. tificial una academia inexpresiva. 
¡Moreno Carbonero, el pintor 
del aire libre, obligado á encerrar-
se al caer de la tarde en la estan-
cia sombría donde los alumnos de 
la escuela dibujan del natural! 
¡Moreno Carbonero, el pintor del 
sol, dibujando á la pálida luz de 
una candileja! No puede darse ab-
surdo mayor ni nada tampoco que 
más signifique una pérdida real y 
positiva de las portentosas faculta-
des de quien es uno de nuestros 
más ilustres y esclarecidos artistas. 
Moreno Carbonero ha ido á 
desempeñar esa cátedra en virtud 
de su propio deseo y de la multitud de premios que ha logrado en Exposiciones nacio-
nales y extranjeras, porque es el pintor español que mayor número de medallas ha 
alcanzado; pero en oposición á su voluntad, está el interés supremo del arte. 
Una cátedra ganada en estas condiciones, constituye una propiedad; pero enfrente 
del derecho de propiedad está el derecho de expropiación forzosa por causa de utilidad 
pública, y yo creo que Moreno Carbonero está comprendido en este caso, porque la 
utilidad pública exige que tan eminente artista no malgaste sus colosales condiciones 
en cosa de la cual no resulta provecho notorio para el arte, pues lo que él hace en la 
escuela al frente de la clase de dibujo, otro lo pudiera hacer sin que en ello se notara 
cambio alguno en perjuicio de los intereses escolares. 
Así como Pradilla, Aranda y Sala, á la condición de notabilísimos artistas unen la 
de saber ser maestros. Moreno Carbonero, por condiciones particulares de su carácter, 
no sirve para estas funciones del magisterio, que exigen aptitudes especialísimas para 
poderlo desempeñar debidamente. 
Moreno Carbonero no debe hacer otra cosa más que pintar, y pintar sus asuntos 
favoritos, aquellos que interpreta de una manera maravillosa, y esto aquí en Madrid 
no cabe el que pueda realizarlo, pues las ingratitudes de nuestro clima no consienten, 
sin exponerse á grave riesgo, que el artista trabaje al aire libre; en invierno, porque 
puede coger una pulmonía; y en verano, porque puede atrapar un tabardillo. 
Fotograbado de L. Ji. y C* Fotografía de Capdevilta, 
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¿Después de lo dicho, vamos á entretenernos en hacer la descripción de los cuadros 
que Moreno Carbonero ha expuesto, para apuntar luego sus defectos? No: las obras de 
Moreno Carbonero no se borran nunca de la memoria: tal es la soberana impresión 
JOSÉ MORENO CARBONERO. 
Fotograbado de L . R. y C.A Fotografía de Capdcvilla. 
LA AVENTURA DE LOS MERCADERES (D. QUIJOTE). 
que producen en el ánimo del espectador, y la enumeración de sus defectos es imposi-
ble, porque estos, dentro de la eterna imperfección humana, no existen. 
Dice Jusepe Martínez, pintor de Cámara del rey Felipe IV, en uno de sus Discursos 
practicables del nobilísimo arte de la pintura, lo que á continuación transcribo: 
«Hallándome en Roma en el año 1625, ya deseoso de volverme á España, por no 
avenir sin ver alguna parte de Italia, púsome en camino para ver la insigne ciudad de 
«Ñápeles, ciudad la más opulenta de toda Italia por los muchos príncipes y señores y 
»la gran corte de sus virreyes, cuya grandeza se ha visto más majestuosa que la de 
«muchos reyes, no siendo más que virreinato. En esta corte, pues, hallé á un insigne 
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»pintor, imitador del natural con gran propiedad, paisano nuestro, del reino de 
«Valencia—alude á J. Ribera (el Españólete)—de quien recibí mucha cortesía, mostrán-
»dome algunos camarines y galerías de grandes palacios; gusté infinito de todo, más 
»como venía de Roma, todo me parecía pequeño porque en esta ciudad más se trata 
«de milicia y caballería, que de cosas pertenecientes al arte del dibujo: así lo dije á 
«este paisano, y así me lo confesó. Entre varios discursos pasé á preguntarle, de cómo 
«viéndose tan aplaudido de todas las naciones, no trataba de venirse á España, pues 
«tenía por cierto eran vistas sus obras con toda veneración.» 
«Respondióme: 
aAmigo carísimo: de mi voluntad es la instancia grande, pero de parte de la expe-
yyriencia de muchas personas bien entendidas y verdaderas hallo el impedimento, que es, 
y)ser el primer año recibido por gran pintor; al segundo año no hacerse caso de mi, 
aporque viendo presente la persona se la pierde el respeto; y lo confirma esto, el cons-
tatarme haber visto algunas obras de excelentes maestros de esos reinos de España ser 
vmuy poco estimadas; y asi juzgo que España es madre piadosa de forasteros y crueli-
vsima madrasta de los propios naturales. 
))Yo me hallo en esta ciudad y reino muy admitido y estimado, y pagadas mis 
«obras á toda satisfacción mía, y así seguiré el adagio tan común como verdadero: 
»Quien está bien no se mueva.» Con esto quedé satisfecho y desengañado de ser verdad 
«lo que decía.» 
El juicio que J. Ribera, E l Españólelo, formulaba de tan admirable manera en 
su discurso á Jusepe Martínez es el mismo, exactamente el mismo, que hace mucho 
tiempo tienen también formado de las cosas de España, Pradilla, Sala, Madrazo, 
Domingo, Villegas, Alvarez, Palmaroli, Benlliure y tantos otros, que son glorias 
legítimas de este país, y de su patria tienen que vivir alejados para no exponerse 
á ser el primer año recibidos por grandes jÁntores y al segundo no hacer caso 
de ellos. 
España no ha variado, por lo que se refiere á este particular, desde la época de 
Felipe IV, y hoy como ayer, en 1893, como en 1625, España es ynadre piadosa de 
forasteros y cruelísima madrasta de los propios naturales. 
José Benlliure, que es uno de los artistas españoles más apreciados en el extran-
jero, aunque aquí se le regateen las condiciones de pintor ilustre, está plenamente 
convencido de la exactitud del juicio que el pintor de Felipe IV puso en labios del 
Españólete; y por esto, aunque el deseo le empuja siempre hacia España, cual á su 
compañero Pradilla, viene siempre á su memoria el adagio tan común como verdadero 
que invocaba Ribera para no venir á España: Quien está bien no se mueva; y hace bien, 
después de todo, el eminente pintor valenciano; pues si aquí no se tiene respeto á sus 
obras, aun estando alejado de la patria, dígase qué pasaría si vieran presente á la 
persona. 
José Benlliure, jefe de una familia de artistas que han inmortalizado un apellido, 
se presenta en la actual Exposición con un San Francisco de Asís yacente, obra digna 
por todos conceptos de la reputación de su autor. 
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Fotografía de Capdevilla, 
Inspirado en las obras de Fra Angélico, y recogiendo el espíritu de aquel asceta, 
que aún puebla las montañas de Assisi, el tfan Francisco de Benlliure está pintado, 
más que con el pincel de un artista, con el sentimiento cristiano de un creyente. 
La única obra que del pobre y desgraciado Casimiro Sáinz aparece en la Exposi-
ción, es un paisaje titulado Fuentes del Ehro, cuya adquisición con destino á nuestra 
Pinacoteca moderna me permito recomendar al actual Ministro de Fomento, porque 
obras de este empuje no abundan, por desgracia, en la escuela española contem-
poránea. 
Ni la extensión de estos artículos, ni la índole de nuestro trabajo, dedicado tan solo 
á dar cuenta de las obras más notables del certamen, consienten que nos ocupemos de 
la personalidad de Casimiro Sáinz con todo el detenimiento que se merece. Bástenos 
consignar, ya que otra cosa no podemos hacer, que Casimiro Sáinz es uno de nuestros 
primeros paisajistas, quizá el primero de todos ellos, y que la obra que figura en nues-
tra Exposición, lejos de desmentir tal afirmación, la confirma en todas sus partes. 
¡Qué misteriosa é inexplicable antítesis se presenta á la consideración del que 
juzgue que la obra del artista ha de guardar estrecho consorcio con el carácter personal 
del hombre! 
El autor de esos paisajes pulcros, cuidados, elegantísimos, donde resplandece una 
limpieza exquisita en los detalles y una nitidez admirable en los espacios, es un hombre 
tosco, insociable, desaliñado; es el hombre de cuya imaginación perturbada parece 
que únicamente debían brotar lienzos donde se reconociera al punto una tensión 
nerviosa, un carácter dramático, una visión apocalíptica, algún rastro, en fin, de 
aquellos brochazos extemporáneos del Greco, cuando ya concluida una obra admirable 
la exornaba con todos los caprichos de la locura. 
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La cualidad más saliente de los paisajes de Casimiro Sáinz, es la inimitable maes-
tría con que sabe alejar los horizontes, sin que el detalle más menudo é insignificante 
se escape á su minuciosa observación. 
Casimiro Sáinz detalla hasta lo increíble los lejanos horizontes, y sin embargo, el 
horizonte no se acerca, sino que permanece lejos, muy lejos, confundido con las nubes 
y envuelto por las brumas. 
El eminente pintor santanderino es el primero de nuestros paisajistas contem-
poráneos, y por tal lo reconocen y proclaman sus dignos compañeros; pero menos 
afortunado que ellos, el estado de su entendimiento no le permite darse cuenta de su 
propia gloria. 
José J. Aranda es un veterano del arte que en las postrimerías de una carrera 
brillantísima conserva aún los entusiasmos indomables de la juventud. Partidario 
entusiasta y decidido del realismo, buscando la verdad material en la corrección del 
dibujo y la verdad moral en el desarrollo lógico y preciso del pensamiento, Aranda ha 
ejercido una legítima y saludable influencia en nuestro arte contemporáneo desde el 
punto y hora que abandonó su atelier del boulevard Pont Royal de París para venir á 
Madrid á instalarse en el vasto estudio ocupado en otro tiempo por el malogrado Casto 
Plasencia. 
Carácter entero, y dispuesto cual ningún otro para la lucha, ni, desfallece en sus 
energías ni claudica en sus ideales. Aranda es el prototipo del verdadero maestro; 
serio, reflexivo, intransigente con el error y con el que yerra implacable, su figura 
impone y su personalidad se impone. 
Siendo uno de los artistas que más años han estado en extranjero suelo, desde 
donde nos llegaban el eco de sus triunfos y los destellos de su gloria, Aranda no ha 
temido al volver á su patria hallar el impedimento de ser recibido el primer año por 
gran pintor y al segundo no hacer caso de él, pues aunque algo de esto ha sucedido, 
porque viendo presente á la persona se la pierde el respeto, Aranda, que desdeña estas 
pequeñas miserias de la realidad que á otros abruman y anonadan, no ha vacilado un 
solo momento en sacrificar el respeto que merece su ilustre personalidad y la justa 
estimación á sus notabilísimas obras, regresando á la madre patria para influir de cerca, 
con el ejemplo y con el consejo, en la progresiva marcha del arte pictórico. 
¡Dios se lo premie y se lo tenga en cuenta el día que se la pida muy estrecha, y 
quiera el cielo que tal cosa suceda lo más tarde posible para satisfacción del amigo y 
provecho del arte! 
No vamos á intentar en estos momentos, cuando el tiempo exige pronto término 
á nuestra tarea, hacer un estudio crítico de las obras que Aranda ha presentado en esta 
Exposición. 
El corto número de ellas indica que la labor del pasado invierno no fué cual la 
de otros años, y esto es público y notorio que se debe, no al cansancio del trabajo. 
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sino á la aflicción del espíritu por crueles y repelidas desgracias de familia, cuyas 
pesadumbres, no sólo influyeron en la cantidad de las obras, sino en la calidad de las 
mismas. 
JOSÉ JIMÉNEZ ARANDA. 
Fotograbado de L , R. y C* 
PARTIDA PERDIDA. 
Fotografía de Capdevilla. 
Dos retratos y un preciosísimo cuadrito de costumbres titulado Partida 'perdida, 
pintados poco antes que el ángel de la muerte flotara sobre su hogar, pregonan bien á 
las claras, contra lo que algunos pensaron, que la inevitable decadencia no ha llegado 
todavía para el gran artista. 
Luís Alvarez no ha venido á esta Exposición en busca de gloria, porque ésta ya no 
la necesita quien, como él, ha visto colmados todos sus deseos con la multitud de 
premios que ha alcanzado en Exposiciones nacionales y extranjeras. Luis Alvarez ha 
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venido con unos cuantos cuadros de comercio en busca de compradores, y estos no 
.creo que los haya encontrado, pues ésta es fruta que no se da en los tiempos calami-
tosos que atravesamos. 
En uno de los artículos anteriores, lamentándome de la escasa protección que los 
artistas encuentran en este país, salvo la que el Estado en todo momento les ha dis-
pensado, señalaba á la consideración del público, el hecho de que á los quince días de 
abierta la Exposición de Bellas Artes no llegaran á media docena las obras adquiridas; 
juzgue el lector cuál no será la impresión de profunda tristeza que ha de dominar á 
quien tanto se interesa por lo que al arte y á los artistas se refiere, hoy que la Expo-
sición ya ha cerrado sus puertas definitivamente, y las obras adquiridas apenas si com-
pletan la docena. ¡Cuánta esperanza deshecha, cuánta ilusión fallida, cuánto sacrificio 
sin recompensa! 
Si las distintas clases sociales no prestan ayuda y protección al arte de un pueblo, 
bien porque no tengan altos ejemplos que imitar, bien porque la fortuna pública, por 
circunstancias pasajeras, sufra grandes quebrantos, ó bien porque faltando la suficiente 
cultura, no se comprende lo bastante la satisfacción de necesidades de un orden 
elevado, y el Gobierno, á diferencia de lo que otras veces ha hecho, también se cruza 
de brazos y nada hace por los artistas, ¿qué va á ser de estos? ¿qué va á ser del arte 
español contemporáneo? 
Bien sé que en los momentos actuales, cuando la inmensa mayoría de las gentes 
sólo ven remedio á nuestros males financieros en la nivelación de los presupuestos, 
buscándola por el camino de la reducción en el gasto antes que por el aumento en el 
ingreso, con lo cual se intenta trasplantar á la vida económica del Estado las leyes de 
la economía casera, pedir al Ministro de Fomento que destine alguna cantidad á la 
adquisición de las obras más notables que figuraron en el último certamen, es pedir 
una gollería; pero como tengo por cierto que mi querido amigo el Sr. Moret, aun 
estando penetrado de lo que las corrientes actuales demandan, no puede desconocer 
que el arte es uno de los grandes ideales de la humanidad, y por tanto, una necesidad 
positiva en una esfera inmaterial, tengo la esperanza de que algo hará en beneficio de 
los artistas españoles que han acudido al llamamiento que el Estado les hizo, para, 
dar mayor esplendor á las fiestas organizadas con motivo del cuarto centenario del 
descubrimiento de América. 
No se me oculta que, á parte de la dificultad en encontrar recursos económicos 
para acometer esta empresa meritoria, la realización práctica de la misma hade ofrecer 
algún entorpecimiento también; pero con un propósito decidido para lo primero, y un 
poco de buena voluntad para lo segundo, el problema ciertamente no había de ser 
abandonado por irrealizable. 
Teniendo en cuenta que el Estado adquiere las obras de los artistas para poblar 
las salas del Museo Nacional, lo cual constituye un honor, honor que en último extremo 
tiene su precio, el Estado español, á semejanza de lo que hacen los demás Estados, 
podría adquirir un número respetable de obras, siempre que el precio de adquisición 
fuera muy reducido. 
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En Francia y Alemania las obras que se adquieren con destino á los Museos, se 
pagan á muy bajo precio, pues el artista toma éste, no como valor exacto de la obra, sino 
como indemnización del esfuerzo hecbo para realizarla; y una cosa parecida podríamos 
hacer nosotros en los momentos presentes, con lo cual los artistas algo recogerían y el 
Estado adquiriría un buen número de cuadros y de esculturas con muy escaso sacrificio. 
Si el Ministro de Fomento 
destinase 60.000 pesetas, canti- . Luis ALVAREZ. 
dad que por lo modesta no le 
sería difícil arbitrar para este 
objeto, el Estado español podría 
adquirir con destino á nuestro 
Museo de Arte contemporáneo 
treinta obras de arte, entre es-
culturas y cuadros, pagando tres 
á 5.000 pesetas, cuatro á 3.000, 
ocho á 2.000 y diez y siete á 1.000. 
¿Quién sería jel encargado de 
proponer al Estado la adquisición 
de obras? Un jurado compuesto 
de siete individuos elegidos en el 
local del Círculo de Bellas Artes 
por los pintores y escultores que, 
como condición precisa, ostenta-
ran la de haber sido premiados 
en la pasada Exposición, en unión 
de dos individuos más designados 
por el Ministerio de Fomento; 
aquellos representando los inte-
reses de los artistas, y estos los 
del Estado. Este jurado elevaría 
la propuesta de adquisición á co-
nocimiento del Ministro, en el 
plazo improrrogable de veinti-
cuatro horas desde su nombra-
miento, para evitar en lo posible 
las enojosas recomendaciones de que tanto abuso se hace en España para todo. 
Perdóneme mi amigo Álvarez, si á propósito de sus cuadros me he ocupado más de 
los intereses generales de los artistas que de su propia persona; pero como la alabanza 
era innecesaria, pues por sabida se calla, creo que estimará más que el elogio personal 
lo que con ocasión de su nombre he expuesto á la consideración del Ministro de 
Fomento, en primer término, y á la de los lectores de E l Correo en segundo y último. 
Fotograbado de L . R. y C> Fotografía de Laurcnt. 
GUERRA EN TIEMPO DE PAZ. 
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JOAQUÍN AGRASOT. 
Fulograhado de L . R. y C. Á LA. SALUD DE LA NOVIA. Fotografió, de Capdevilla. 
Llimona, cuyos adelantos son cada vez más segaros, con una escena senLidísima 
que titula £ 1 párroco, y donde un pensamiento acertado encarna en una realidad extra-
ordinaria, por más que en la interpretación de ésta hay remotos vestigios de la escuela 
impresionista; Pelayo con un paisaje precioso, muy cuidado de factura, pregonando que 
supo recoger las enseñanzas de su maestro Sala, primero, de su companero Casimiro 
Sáinz, después; y por último, Agrasot con cuatro lienzos, todos ellos dedicados á retra^ 
tar las costumbres de la Huerta 
JOAQUÍN AGRASOT, 
Fotograbado de L. E . y C.a Fotografía Capdevilla. 
E L BAUTIZO. 
de Valencia, donde la fortuna no 
ha sido constante compañera del 
distinguido artista valenciano, 
es lo único que, salvo error de 
concepto, ú olvido involuntario 
de la flaca memoria, merece ser 
consignado en estas páginas, pues 
aunque ya hemos recorrido todas 
las Salas destinadas al arte espa-
ñol y aún no hemos hablado de 
la importantísima personalidad 
artística de Joaquín Sorolla, es 
porque la total obra de éste me-
rece capítulo aparte. 
X V I . 
Sorolla. 
Joaquín Sorolla ha recorrido á pasos de gigante el camino que conduce á la cele-
bridad. 
No han transcurrido aún muchos años, tenía entonces diez y siete, cuando Sorolla 
llegó de Valencia con dos marinas bajo el brazo, pensando eclipsar las glorias de los 
marinistas de entonces, que todavía no habían superado la maestría de Monleón. Las 
marinas estuvieron expuestas en el certamen de 1881 pero ni lograron atraer la aten-
ción del público, ni el nombre de Sorolla se pronunció una sola vez en los trabajos 
críticos de aquella Exposición, trocándose las ilusiones de aquel pobre niño en tristes y 
amargos desengaños. 
De esto hace doce años: entonces Sorolla era un desconocido, pero hoy, en virtud 
de una perseverancia sin ejemplo entre nuestros artistas, y de un trabajo increíble 
para realizado por un temperamento meridional, es uno de los que más enaltecen la 
moderna escuela española, hasta el punto de figurar ya á la cabeza de todos nuestros 
pintores contemporáneos. 
Sorolla ocupa el primer lugar, por ser el artista más completo de cuantos yo 
conozco en España. Domina todos los géneros, y en todos ellos, sin tener la maña del 
especialista, hace alarde de sus prodigiosas facultades; porque la obra del genio es la 
obra de la sencillez, y la nota más personal de Sorolla es ser un pintor extraordinaria-
mente sencillo. 
Sus paisajes son notabilísimos, porque la sinceridad con que interpreta la Natura-1 
leza, le permite conservar el color local que caracteriza un lugar determinado, al mismo 
tiempo que traduce una impresión suya, exclusivamente suya, magistralmente sentida 
y reflejada. 
Sus marinas son maravillosas, porque la manera del marinista de oficio, adquirida 
con la práctica constante del mismo, no existe en quien rara vez va á la playa á copiar 
la inmensidad del Océano. 
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Sus retratos son la obra acabada del más perfecto retratista, porque en ellos, á 
través de la personalidad del retratado, no surge mal disimulada la personalidad de 
quien retrata; y por último, en los cuadros llamados de género, en aquellos donde hay 
una escena de la vida real, ora encarnando en un pensamiento profundo, ora en una 
escena sencilla, de esas que todo su valor está fiado á la maestría de la ejecución como 
trozo de pintura, Sorolla llega donde llegan muy pocos; porque es de los pintores que 
se entregan, de aquellos que ponen cuanto pueden y hacen cuanto saben en la obra 
que sale de sus manos. 
JOAQUÍN SOKOLLA. 
9 
Fotograbado de L . R. y C * 
E L EX-VOTO. 
Fotografía de Capdevilla. 
El genio jamás es doctrinario; se parece en esto á la Naturaleza, que al lado de 
cada regla pone cien excepciones. 
Sorolla no es un doctrinario, porque no es un realista, ni un impresionista, ni un 
clásico, ni un modernista; es todo esto á la vez, pues en cada obra muestra una ten-
dencia diversa, tendencia que es precisamente la que más se ajusta al asunto que 
desarrolla. 
Carácter inquieto, temperamento voluble y tornadizo, busca la emoción estética 
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tionado por el procedimiento de los impresionistas en E l sereno, enamorado del 
modernismo en E l houlevard, y devotísimo corifeo del clasicisno académico en el des-
nudo titulado Después del baño. 
Sorolla, que no ha nacido para la mentira, refleja siempre su espíritu en todas sus 
obras; pero como su espíritu recoge con pasmosa facilidad todas las sensaciones que 
sacuden su alma, siempre múltiples y varias en la realidad, y la sensación por él 
sufrida la traduce con una honradez intachable y una sencillez suprema, Sorolla resulta 
un escéptico en la doctrina, un ecléctico en el procedimiento, y lo que es más extraño 
todavía, una personalidad hasta cierto punto impersonal. 
Así como al tratarse de los demás artistas, incluso aquellos que van al estudio 
directo del natural sin prejuicios de ninguna clase, no es posible confundir las obras 
de uno con las del otro, porque la personalidad surge por manera clara y precisa 
haciendo inútil la firma, para quien tiene costumbre de ver con alguna frecuencia las 
obras de arte de nuestros maestros de hoy; en los trabajos de Sorolla es imposible reco-
nocer el sello de fábrica, porque cada uno do ellos muestra una tendencia, un carácter 
y hasta un procedimiento totalmente diverso. 
Sorolla no tortura su cerebro en el rebuscamiento de asuntos para sus cuadros; 
recoge estos de la realidad, y quizá por esto en todo lo que pinta hay verdaderas palpi-
taciones de la vida real, impresiones profundas de algo que entró en el espíritu por las 
puertas de la materia. 
Un día que Sorolla abandonaba Valencia para trasladarse á Madrid después de 
haber pasado en aquellas playas, que le vieron nacer, larga temporada de verano, vió 
en uno de los coches del tren que le conducía una escena igual á la que ha llevado al 
lienzo bajo el título de ¡¡Otra Margarita!! 
Una mujer joven que no pudo vencer la pasión que la enloquecía, y que es 
acusada de haber dado muerte al fruto de sus amores, para ocultar la propia des-
honra, es conducida por una pareja de la Guardia civil al juzgado que la reclama para 
entender en la causa. 
Aquella escena, vista y sentida ante la misma realidad, causó profunda sensación 
en el ánimo, de suyo impresionable, del artista, y desde entonces no se apartó ni un 
solo instante del pensamiento de Sorolla, hasta que la idea tomó forma material en el 
cuadro que todo el mundo ha tenido ocasión de admirar en la última Exposición. 
Hay impresiones violentas, tiránicas, que se apoderan de nuestro espíritu y lo 
esclavizan de tal modo, que no las podemos abandonar ni un solo momento, y que, 
como la esponja absorbe el agua, absorben nuestra vida entera. El recuerdo de esas 
impresiones excluye toda otra impresión, porque esa lo llena todo, y el recuerdo de la 
conducción de la infeliz infanticida fué sin duda alguna de estas impresiones tiránicas 
y violentas, porque ha llenado la vida de Sorolla durante muchos meses. 
Sorolla, que había recogido aquella impresión profundamente trágica en la vida 
real, quiso resucitarla en el mundo de sus recuerdos con la ayuda de todos los 
elementos reales que tuviera á mano, y para esto, vuelto al mismo sitio donde nació 
la primera impresión, para que el recuerdo fuera más vivo, instalóse en el interior de 
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un wagón de tercera clase, con el lienzo en su definitivo tamaño, para huir de los 
consabidos estudios parciales que todo lo falsean, teniendo constantemente delante de 
sus ojos los tres modelos á un tiempo, que por no ser del oficio, habían de resultar 
más naturales en la postura y más variados en la línea. Encerrado dentro de un wagón, 
donde apenas si podía moverse, y abrasado por el sol de Valencia, en plena canícula, 
que caldeaba la atmósfera hasta hacerla irrespirable, Sorolla ha pintado en quince días 
escasos su famosísimo lienzo. 
Mas entre aquel día que vió por vez primera la escena que tanto le impresionó y 
el día que puso manos á la obra para materializar el pensamiento, tal como hoy aparece 
realizado, ¡qué de tiempo perdido en dudas y vacilaciones respecto al número de 
personajes que habían de figurar en el cuadro! Unas veces pensaba que en el wagón 
debían ir otras gentes, encarnaciones de los sentimientos humanos, indiferentes unos 
á la ajena desgracia, interesados otros por las amarguras de aquella pobre é infeliz 
mujer. Otras, tomando en cuenta el valor de la realidad misma, pensaba que si la 
conducción de presos se hacen en wagones celulares, en ellos no tienen entrada los 
viajeros, y, por tanto, la presa debía ir sola, completamente sola, custodiada por sus 
guardianes. 
Caracterizar un pensamiento que flota en nuestro espíritu es mutilarle, porque al 
decidirse por un solo aspecto, se abdica forzosamente de todos los demás, y muchas 
veces esta vaguedad infinita de elementos parece necesaria para la total explicación 
de la idea, aunque en la práctica la concreción de la misma excluya esa indecisa 
vaguedad. 
El lienzo que le ha valido una primera medalla á Sorolla es, no sólo una de las 
páginas más hermosas de la historia del arte pictórico en España, sino también una de 
las obras de la presente época donde resplandece de una manera más decidida el 
respeto profundo y sincero á la verdad. 
Aunque el público y la crítica han señalado este cuadro como la obra más perfecta 
de la Exposición, tengo para mí que E l día feliz es la obra más acabada que ha salido 
hasta el presente de manos del notabilísimo artista de quien me vengo ocupando. 
No hay en E l día feliz como en ¡¡Otra Margarita!! una emoción profundamente 
dramática que llega al alma; pero aunque el acierto en el asunto no sea tan encontrado, 
hay una observación tan verdadera en las investigaciones del orden moral y una maestría 
tan extraordinaria en las realizaciones del orden técnico, que no vacilo en afirmar que 
E l día feliz es el primer cuadro de la escuela española contemporánea, por borrar el 
tiempo transcurrido desde Velázquez hasta la fecha. 
Si el gran maestro sevillano pudiera volver á la vida por arte de algún mágico con-
juro, y en vez de enderezar sus pasos al regio alcázar para retratar varias infantas en 
algún salón destartalado de aquel suntuoso palacio, se fuera á la playa de Valencia y 
entrara en la cabaña de aquellos pescadores para retratar los goces y alegrías de aquellas 
pobres gentes, en E l día feliz que la nietecilla, después de haber hecho su primera 
comunión, vuelve amorosa á recibir la bendición del abuelo, ciertamente que el gran 
coloso de la pintura no hubiera hecho mucho más que lo realizado por Joaquín Sorolla. 
— 136 — 
Economía en el detalle, austeridad en el color, amplitud en la pincelada, cualida-
des todas propias y características de la escuela clásica española y que brillan muy 
especialmente en la manera de hacer del gran Velázquez, son también las cualidades 
que se manifiestan como en ningún otro cuadro de nuestra moderna escuela en E l día 
feliz de Sorolla. 
Aquel humilde pescador, ya anciano y achacoso para poder resistir la ruda y diaria 
labor de la pesca, sentado cerca de una barca, también retirada del trabajo por vieja é 
inútil, que recibe la visita de su nieta cuando ésta regresa de la iglesia donde recibió 
JOAQUÍN SOROLLA. 
Fotograbado de L . R. y C * 
E L DIA F E L I Z . 
Fotograjia de Capdevilla. 
la primera comunión, reflejando en su semblante la paz de su espíritu y la tranqui-
lidad de su conciencia; aquellas mujeres, en cuya acertadísima expresión se adivina la 
alegría infinita que experimentan en día para ellas tan dichoso; aquel muchacho curtido 
por las constantes caricias del sol, del agua y del viento, que se levanta de su silla con 
ademán respetuoso para cedérsela á los recién llegados, y aquella niña, cohibida en sus 
movimietos infantiles, porque le falta la costumbre de adornarse con tales galas, con su 
traje blanco, donde se puso más amor en la confección, que dinero en la tela y con 
sus botas, igualmente blancas, que aprisionan sus piés, más acostumbrados á andar 
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desnados por la suelta y finísima arena, son detalles pequeños, triviales, hasta si se 
quiere sin importancia, pero que delatan una observación profunda, ix la que no DOS 
tenían acostumbrados los pintores españoles. 
F l día feliz de aquel humilde pescador es también, por coincidencias de expresión, 
un día feliz en la vida artística de Sorolla y un día feliz en la escuela española con-
temporánea. 
No pretendemos exigir al paciente lector que nos acompañe en la visita detenida 
que de buen grado hemos hecho á todas las demás obras que de Sorolla figuran en esta 
Exposición. Son diez, si no falla la cuenta, y aunque de todas ellas podríamos ocuparnos 
con el detenimiento que se merecen, con lo dicho respecto á las dos más importantes 
de esta notabilísima colección, basta y sobra para certificarnos que estamos en presen-
cia de un artista de primera fuerza, del cual podemos y debemos estar orgullosos los 
amantes de las glorias patrias. 
Sorolla, que es de la madera de los grandes artistas, de aquellos que jamás quedan 
completamente satisfechos de su obra, todavía no ha llegado al total desarrollo de 
sus colosales facultades, y como su constancia para el trabajo es extraordinaria y 
siempre le espolea el acicate de la noble y digna emulación para aspirar á un más allá, 
que cuanto más avanza más se aleja, Sorolla es el llamado á capitanear esa juventud 
que viene ansiosa de gloria, dispuesta á levantar con su noble esfuerzo el arte español 
á la altura en que Bastión Lepage colocó el francés, Herkommer el inglés, Fierle el 
alemán y Tito el italiano. 
Sorolla todavía no ha dicho su última palabra, pues si el progreso realizado desde 
la pasada Exposición es importantísimo, es de esperar que no sea menos el que logre 
alcanzar hasta el próximo concurso, que si no hay error de cuenta, será en Mayo del 
año próximo venidero. 
En el adelanto realizado por Sorolla en estos dos últimos años, no ha tenido escasa 
participación el ilustre artista José J. Aranda. 
No es posible hallar dos temperamentos más diversos que los que caracterizan 
respectivamente las personalidades artísticas de uno y otro, y sin embargo, Aranda ha 
influido de una manera notoria en el modo de hacer y sobre todo de pensar del ilustre 
artista valenciano. 
Habiendo regresado Sorolla de Roma después de cumplir el tiempo reglamentario 
de pensión que le concedió la Diputación Provincial de su país, Sorolla, tras una cortí-
sima temporada en Assisi, se trasladó á Madrid. Aquí no halló lo que él pensaba. El 
arte banal y de comercio arrastraba pobre y mísera existencia por falta de mercado, y, 
sin embargo, era todo lo que había; pues ni los que aquí ostentaban el título de 
maestros tenían gran constancia en el trabajo, ni estos, por otra parte, podían enseñar 
nada nuevo al joven artista, porque los vicios de origen, tan pujantes y vigorosos, 
crecían y se multiplicaban en las personalidades de los maestros como en las de los 
discípulos. 
En aquella época, Aranda sintió la nostalgia de la patria, y, abandonando su 
residencia en París, se trasladó á España, concurriendo por vez primera á nuestras 
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Exposiciones con los cuadros que expuso en la de 1890. La obra de Aranda se discutió 
ampliamente, y aunque algunos encontraron ciertas sequedades de color, todo el 
mundo convino en que Aranda dibujaba de una manera prodigiosa como aquí jamás 
se había hecho, y que Aranda pensaba sus obras con una lógica inflexible, como aquí 
tampoco era costumbre hacerlo. 
Sorolla estudió detenidamente los cuadros de Aranda, y éste los de aquel; y del 
conocimiento que se trueca en simpatía, y de la simpatía que se cambia en amistad, 
nació la intimidad de relaciones, y con ella el choque de ideas y temperamentos; 
lucha encarnizada en la cual iba ganando Aranda todo el terreno que Sorolla perdía. 
Sorolla, que á pesar de la poca firmeza de su carácter, asentía á las teorías esté-
ticas de Aranda, conservando por instinto y casi contra su voluntad su condición más 
personal, la sencillez, recibió las enseñanzas que se desprendían de aquellas largas 
discusiones, sin lo que constituía su patrimonio propio sufriera el más pequeño que-
branto. 
Sorolla, que era un pintor esencialmente español, con todas las virtudes y pecados 
de la escuela, siguió siendo tan colorista como antes, pero con el convencimiento de 
que tanto como el color vale la línea, y tanto como la línea vale la lógica. 
Sorolla, que tiene un espíritu de asimilación verdaderamente prodigioso, se asimiló 
pronto todas las teorías de Aranda que eran compatibles con su temperamento, y de 
esta influencia de Aranda sobre Sorolla, de la cual se han dado cuenta muy pocos, siendo 
quizá el que se ha apercibido menos de ello el propio interesado, ha surgido la perso-
nalidad artística de Joaquín Sorolla, es decir, la personalidad más importante con que 
cuenta hoy el arte pictórico de España. 
X V I I . 
ESCULTURA. 
Marinas, Alcoverro, García, Vallmitjama, Campany, Blay, Benlliure, 
Vancell, Garnelo, Gandarias, Fuxá, Alvarez, Montero, 
Pastor, Perora, Ginés. 
Si en el último certamen la sección de Escultura pudo rivalizar y aun aventajar á 
la de Pintura, no sucede otro tanto en la Exposición de 1893. 
Son tan escasas las estatuas que aparecen catalogadas, y tan dudoso su valor artís-
tico—salvo contadísimas excepciones—que aun dando á esta sección toda la impor-
tancia que se merece, hemos de emplear muy poco tiempo en el análisis de las obras 
que nuestros escultores nos han remitido este año. 
Ocupado Mariano Benlliure en el boceto para la estatua de Trueba en Bilbao y en 
dar los últimos toques al sarcófago que ha de contener los restos mortales del inolvi-
dable Gayarre en el solitario y humilde cementerio del Roncal, al mismo tiempo que 
terminaba el monumento á Isabel y Colón en Granada; ausente Antonio Susillo, allá 
en la hermosa tierra sevillana, terminando el colosal y gigantesco monumento que ha 
de alzarse en la Habana para conmemorar el descubrimiento de América; y presente, 
aquí en Madrid, Agustín Querol, aunque ocupadísimo también en concluir para la 
época, con tanta premura fijada, el modelado del bajo-relieve que decora el frontón 
del Palacio de Museos y Bibliotecas; nada tiene de extraño que en la sección de escul-
tura de la Exposición actual, hayan brillado por su ausencia cuantos escultores repre-
sentan algo en el mundo del Arte. 
Sin acudir al concurso Susillo, Benlliure y Querol, que son los tres dioses mayores 
de nuestra estatuaria moderna y ausentes también por afanarse en terminar las estatuas 
y medallones que decoran las fachadas y escalinatas del mismo Palacio, otros esculto-
res de menor fama y categoría, dioses menores de nuestro Olimpo artístico, el campo 
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ha quedado libre por completo, para los que empiezan sin nombre y para los que 
terminan sin gloria. 
Más á pesar de tales y tan importantes ausencias, tanto por el examen de las obras 
que han figurado en el Palacio de Bellas Artes, como por el estudio atento y minucioso 
de los monumentos que han salido de manos de estos ingenios, en el transcurso de los 
dos últimos años, sí cabe afirmar, sin grave riesgo de emitir un juicio equivocado, que 
la nota característica de nuestra escultura contemporánea sigue siendo la misma que 
ha caracterizado ésta por espacio de la última década, esto es, la imitación por lo que 
se'reíiere á la idea, la violencia por lo que atañe al movimiento y el realismo por lo 
que se relaciona con el modelado. 
Si en todo el siglo xvn y buena parte del xviu es el afán de originalidad el sello 
propio y característico de nuestra escultura, y á partir de la segunda mitad de la pasada 
centuria lo es la más ciega de las sumisiones á las reglas establecidas por el clasicismo, 
hoy puede decirse que no es la condición más saliente de nuestra estatuaria moderna-la 
virtud de la originalidad, ni tampoco el respeto profundo y sincero al clasicismo helénico. 
Escasísima y miserable es la tradición artística de la escultura española. Apenas 
logra escalar las cimas de la grandeza, merced á los esfuerzos poderosos de Vergara, 
Vigarny, Becerra y Berruguete, desciende de una manera rápida—deteniéndose un 
instante no más en los felices tiempos de Montañés y Cano—para rodar hasta el abismo 
donde ha estado larguísimo tiempo y de donde la han sacado en nuestros días Oms, 
Bellver, Vallmitjana y Suñol, primero, Moratilla, Benlliure, Susillo y Querol después. 
Pero á pesar de esta escasísima tradición artística, representada, sólo por unas 
cuantas sillerías, sepulturas y retablos, amén de alguno que otro santo, que debía haber 
contribuido á que el arte estatuario de nuestra época fuera original y robusto sin 
recuerdos del pasado y sin influencias del extranjero, es tal nuestra arraigadísima 
manía de enviar todos los pensionados á Roma, que la escultura española es única-
mente un mal remedo de la italiana y de la francesa. 
Hoy por hoy, todavía estamos en el caso de aprender copiando; pero entre copiar 
á los italianos que nada bueno nos pueden enseñar, ó copiar á los franceses cuya escul-
tura está en un estado de apogeo portentoso, estimo que la elección no puede ser 
dudosa. 
En París y no en Roma están hoy los grandes maestros de la estatuaria, y por tanto 
no á Roma sino á París es donde deben marcharse nuestros estatuarios para recoger 
las saludables enseñanzas de que tan necesitados se encuentran. 
Si Marinas que sabe modelar la materia mejor que la cuasi totalidad de los escul-
tores españoles, supiera arrancar á ésta el espíritu que la da expresión y vida; si 
Marinas que no ve en el arte al cual se dedica, otra cosa que las dificultades técnicas 
•del modelado, cuyas dificultades sabe vencer sin gran esfuerzo, viera también en la 
escultura, la idea, el sentimiento, y la composición, á Marinas, justo es confesarlo, no 
— 141 — 
ANICETO MARINAS. 
le quedaría nada por aprender; pero como para desgracia suya, el aprendizaje de su 
oficio lo practica allí donde nada bueno puede asimilarse, Marinas aparece en esta 
Exposición, al igual que en la Exposición pasada, como un 
ejecutante de primer orden sí, pero también como un pen-
sador desgraciadísimo. 
Rica y varia es la colección que este año nos ha 
enviado nuestro distinguido pensionado en Roma, mas la 
misma variedad de géneros que acomete, sirve á mara-
villa para demostrar la exactitud do nuestros juicios. 
Cuando Marinas hace un retrato ó una figura sola, 
Marinas triunfa en toda la línea, porque entonces no tiene 
que preocuparse de otra cosa, que hacer un pedazo de 
carne, y esta sale de sus manos, modelada de una manera 
blanda, mórbida y palpitante; pero cuando Marinas acude 
á la escultura de género ó á la escultura heróica, allí donde 
es necesario una idea original eternizada en el mármol ó 
un símbolo sintético y comprensivo encarnado en el bronce, 
Marinas sufre tremenda derrota, sólo disculpada por la 
parte que á la maestría del ejecutante corresponde. ¿Qué 
idea original hay en los pescadores pescados? ¿Acaso no 
recuerda este grupo, otro que figuró en la Exposición 
de 1887 firmado por la misma mano que modeló el mona-
guillo? 
En los pescadores pescados hay un alarde extraordina-
rio de saber interpretar la materia de modo impondera-
ble, pero aun esta misma maestría que todo el mundo 
reconoce, por el afán de imitación, aparece con los mis-
mos defectos y lunares que perjudican notoriamente la 
manera especial de Mariano Benlliure; es á saber, la falta 
de naturalidad y sencillez en la composición y la sobra de 
violencia y amaneramiento en el modo de poner el modelo. 
Estos lunares que ayudan muy mucho á encontrar el 
efecto apetecido en la escultura picaresca, como lo prueba 
la admirable expresión de la cabeza del chiquillo que está 
en primer término, expresión acertadísima del miedo que 
tiene al sentir el contacto nauseabundo de las patas del 
pulpo, y la expresión igualmente admirable del rapazuelo 
del segundo término, encarnación feliz del esfuerzo que 
realiza para desembarazar á su compañero de las patas del 
pulpo que le aprisiona, son lunares que ostenta la perso-
nalidad artística de Marinas, única y exclusivamente, por empeñarse en buscar el éxito 
que otro alcanzó antes que él por los mismos derroteros y con idénticos tropiezos, 
Fotograb. de L . R. y C 
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Si para la escultura de género Marinas tiene sobradas condiciones para figurar 
muy en primera línea entre nuestros escultores contemporáneos, siempre que abandone 
el camino de la torpe imitación, para la escultura simbólica no muestra condición 
alguna digna de alabanza. 
Marinas no siente este dificilísimo género escultórico para el que se necesita la 
preferente condición de ser un gran pensa-
dor, y Marinas—como ya hemos dicho— 
siendo un excelente ejecutante es un pensa-
dor desgraciadísimo. 
Si Marinas hubiera sentido el grupo de 
E l dos de Mayo; si Marinas se hubiera puesto 
delante de los informes montones de barro 
de donde habían de surgir las figuras que 
encarnasen aquel grito de independencia lan-
zado por las majas, chisperos y soldados el 
día 2 de Mayo, memorable en la historia de 
Madrid', evocando con el pensamiento todos 
los grandes dolores y todos los grandes he-
roismos de aquella santa guerra, para tem-
plar de este modo su temperamento de pa-
triota, á la manera como Rude empezó á 
desbastar los mármoles del Arco de Triunfo 
para esculpir La salida de los voluntarios 
en 1792, Marinas hubiera modelado una obra 
desdibujada, incorrecta, si se quiere, pero 
hubiera creado algo grande, algo valiente, 
algo en fin que exaltara el ánimo del espec-
tador hasta hacerle asomar á sus ojos las 
lágrimas que á los ojos se agolpan cuando 
una idea noble y generosa, que á la patria se 
refiere, cruza por nuestro pensamiento. 
Entre Rude esculpiendo aquel grupo 
atrevidísimo, personificación verdadera de 
la epopeya de un gran pueblo, y Marinas 
modelando este otro grupo del dos de Mayo 
encarnación pobre y mezquina de la epopeya 
de otro pueblo no menos grande, hay una 
diferencia inmensa. Si el mármol de donde salieron aquellos soldados conducidos por 
el ángel de la victoria, tembló delante de la energía vir i l é indomable de Rude, 
Marinas ha temblado delante del montón de barro, cuando empezó á modelarlo para 
convertir la masa informe de la dúctil materia en hacinamiento desordenado de cuerpos 
sin espíritu y espíritus sin energía. 
Fotograbado de L. E . y C.A Fotografía de Capdevilla. 
LOS PESCADORES PESCADOS. 
ANICETO MARINAS. 
Fotograbado de L. JR. y C * 
E L DOS DE MAYO. 
Fotografía de Capdevilla. 
— 144 — 
Rude hace de cada hombre, no un soldado, sino un héroe, y Marinas de cada 
héroe hace no un soldado sino un ser vulgar y raquítico incapaz de hacer algo digno 
de ser inmortalizado por los mármoles y bronces. 
Si E l dos de Mayo áe, Marinas es como símbolo, engendro desgraciado de un 
pensamiento vulgar, como distribución de masas y compensación de líneas, acusa una 
pobreza extraordinaria de recursos y una repetición monótona y desesperante de 
actitudes. 
Perfiladas las tres cabezas de los tres únicos seres que viven, en la misma dirección; 
caídos al mismo lado los cuerpos de los dos cadáveres, que con su falta de abandono, 
son viva protesta contra la caprichosa voluntad del estatuario, pues en aquella posición 
violenta no se sostiene ningún cuerpo muerto, rígido y frió; y falseada la verdad histó-
rica al colocar un cañón pequeñísimo, siendo así, que los de aquella época eran tan 
grandes que el diámetro de sus ruedas superaba á la altura media de un hombre; son 
defectos todos que no podemos pasar en silencio, tanto más, cuanto que no sólo la 
importancia de la medalla obtenida con este grupo, sino el valor real y positivo de las 
condiciones de Marinas nos permiten ser muy exigente con este artista ilustre. 
A quien mucho puede, hay que exigirle mucho; y yo entiendo que Aniceto Mari-
nas puede hacer todavía bastante más de lo que hasta ahora lleva hecho. 
Si como decía Clesinger, el barro es la vida, el yeso la muerte y el mármol la 
resurrección, por más que para mí la verdadera resurrección no sea el mármol y sí el 
bronce, Alcoverro que se presenta en este certamen con dos estatuitas que ya nos eran 
de antiguo conocidas, al querer resucitarlas en nuestra memoria exhibiéndolas nueva-
mente á nuestros ojos, las ha resucitado también para la materia presentándolas, 
fundidas ya en bronce. 
Una de las estatuas—que en estas páginas reproducimos—representa un pobre 
músico que sentado en una silla de tijera implora la pública caridad. Mientras el buen 
viejo llama la atención de los transeúntes, con los trompetazos de su instrumento, 
para que depositen alguna moneda en el platillo que tiene á sus pies, el perro, que le 
sirve de fiel compañero, no cesa de aullar, molestado por aquel ruido insoportable. 
Aunque el perro peca de desdibujado y en la traza general de la obra se notan 
algunos amaneramientos de factura, el grupo que Alcoverro titula Un dúo, resulta no 
sólo agradable de línea, sino modelado con mucho cariño. 
Si en otras ocasiones hemos extremado la censura para con Alcoverro, precisa-
mente por empeñarse en hacer piedra y no carne, ahora que el distinguido artista va 
corrigiéndose rápidamente de sus anteriores durezas no he de regatearle el aplauso 
que con tanta justicia se merece. 
Violentarse en la manera acostumbrada de modelar, abandonando caducos proce-
dimientos de ejecución, para adaptarse á lo que los modernos derroteros del arte exigen, 
podrá ser cosa llana y sencilla cuando se tienen pocos años y es fácil en extremo la 
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asimilación; pero no lo es, cuando ya se está 
en la edad madura y hay que renegar de 
toda una larga historia artística. 
Alcoverro es de los que han tenido que 
renegar de su pasado, y por haher renegado 
-de él le felicito y me felicito, pues aún le 
es dahle esperar al arte de tan laborioso 
artista alguna obra de importancia que le 
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Antes que Angel García trazara la figura 
de E l Oiolto adolescente ya un escultor fran-
cés (no recuerdo el nombre, pero sí la es-
tatua) habíala hecho en parecidísima sino 
idéntica postura; mas como quiera que se 
trata de la obra de un joven, cuasi un'niño, 
que da sus primeros pasos en el difícil arte 
de la escultura, y que acude á esta Exposi-
ción por vez primera con las muestras de 
lo único que ha aprendido en la Escuela 
Central de liellas Artes, cuyas aulas todavía 
no ha abandonado, no es justo que juzgue-
mos la primera producción de un joven que empieza, con la misuia severidad con que 
juzgaríamos la de un artista que ya estuviese en plena posesión de todas sus facultades. 
Si no el mérito de la originalidad, la obra de García, tiene el de ser oportuna. ¿No 
es verdad que resulta una oportuna y feliz delicadeza que al modelar un niño su 
primera escultura, sólo se acuerde de aquel otro niño que á su misma edad, trazaba 
sobre las toscas piedras que hallaba á mano las imágenes de los seres que desfilaban 
ante sus ojos, mientras los rebaños encomendados á su guarda pacían en los campos 
vecinos? 
Aquel pastor que andando el tiempo inició el Renacimiento artístico italiano que 
más tarde habían de completar de manera imponderable Rafael con sus Estancias y 
Miguel Angel con la Capilla Sixtina, es el Giotto, y este es el personaje que en su 
adolescencia ha interpretado Angel García en su primera obra. 
Si la naturalidad en el movimiento y la sencillez en la postura acreditan al novel 
escultor de que sabe interpretar el natural simplificándolo, el dibujo algún tanto inde-
ciso y la factura bastante dura, ponen de manifiesto que Angel García tiene aún 
mucho que aprender, hasta llegar á convertirse en una lisonjera realidad de el arte 
escultórico contemporáneo. 
19 
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ANGEL GARCÍA. Si hoy se marchase á París para 
ingresar en alguna Academia de las 
que allí regentan Frerniet, Chapu ó 
Falgieri, posible es que Angel García 
lograra traspasar muy pronto el nivel 
común y ordinario de nuestros esta-
tuarios. 
Condiciones tiene sobradas para 
el arte al cual se dedica, y sólo le falta 
ahora una voluntad sin desmayos, un 
trabajo sin descanso y una dirección 
sin rutinarios consejos. 
fotograbado de L . R. y C'.R 
E L GIOTTO ADOLESCENTE. 
Confesando ingenuamente que 
me satisface muy poco el arte cata-
lán, porque en él no encuentro la 
condición más preciada para mi que 
debe resplandecer en toda obra de 
arte, la sencillez, he de confesar tam-
bién que al juzgar las obras de Aga-
pito y Venancio Vallmitjana quizá lo 
haga con excesiva benevolencia; pues 
aparte de que el segundo me merece 
toda clase de respetos por su dilatado 
y glorioso pasado y en el primero 
encuentro una tendencia plausible al 
querer aportar á la escultura el ruralismo qne ya se enseñoreó tiempo hace de la 
pintura, los dos escultores del mismo apellido, son de aquellos que por no haber 
abandonado jamás el campo de batalla están constantemente en la brecha. 
El hecho sólo de acudir á todas las Exposiciones, vale y representa mucho, para 
quien, como yo, no pierde la ocasión de'aconsejar á todos nuestros artistas que con-
curran á cuantos públicos certámenes se celebren en España y el extranjero. 
Si Venancio Vallmitjana ya empieza á inclinarse al peso de los laureles alcanzados 
en cien batallas, hacia una decadencia inevitable en toda labor humana, Agapito 
Vallmitjana viene ahora á reverdecer esos laureles de su pariente y maestro exhibién-
dose en cuantas ocasiones se presentan, para dar prueba elocuente de su constante y 
provechoso trabajo. 
La trilladora, que quizá ostenta de una manera demasiado clara y evidente la 
marca de fábrica del arte francés contemporáneo es una figura robusta, bien dibujada y 
mejor pensada. 
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La formiya, obra del escultor 
catalán Campan y muestra una ten-
dencia exactamente igual á la de 
La trilladora, aunque el dibujo no 
sea tan correcto. 
Campany, influido como Ba-
rran, Llimona y tantos otros artis-
tas catalanes por las ideas estéticas 
de nuestros vecinos, al querer lle-
var al mundo del arte esa clase tra-
bajadora que por ser desheredada 
en todo, hasta lo ha sido del artista, 
ha retratado en su obra, un tipo 
acabado de labriega. 
JCSK CAMPÁKI. 
'ORMlCA 
El estudio de tamaño natural 
hecho por Blay para su grupo Los 
primeros fríos es sin género alguno 
de duda no sólo la mejor obra que 
se ha presentado este año, sino 
una de las esculturas más serias 
que han desfilado por nuestras 
Exposiciones. 
Realismo en la ejecución, mor-
bidez en el modelado, reposo en 
la línea, sencillez en la postura y 
unidad en el agrupamiento, son 
condiciones que por tenerlas en 
alto grado la obra de Blay coloca á 
ésta muy por cima de todas las 
demás esculturas de esta Expo-
sición. 
Blay ha ido á demandar al taller de Chapu los consejos que en ninguna otra parte 
hubiera tenido como en la'Academia particular del eminente artista francés y por eso 
el'estudio para Los primeros fríos constituye la única tendencia que hay en todo el 
certamen, de querer buscar la realización de la belleza por el camino de la sencillez 
sin violencias de ninguna clase. 
Blay ha procedido muy cuerdamente al marcharse de España, sin ir á Italia, para 
ejercitarse en el aprendizaje de su arte; pues hoy las leyes del Renacimiento resuci-
tando el culto á la naturaleza, ni se practican en España que es y ha sido siempre un 
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pueblo eminentemente cristiano, ni se respetan tampoco en Italia donde un arte 
banal y de comercio ha sustituido al arte por el arte. 
Aunque haya un arte cristiano en la escultura, ésta es por excelencia pagana. El 
Cristianismo y la escultura son enemigos implacables, y por eso en España donde la 
Iglesia ha ejercido soberana influencia, apenas si hay otra escultura que la que decora 
nuestras catedrales, iglesias y monasterios. 
La estatuaria, como dice muy bien Araujo, no puede ser cristiana, porque la legis-
lación mosáica manda que no se reproduzcan por la escultura ni los seres que pueblan 
el cielo ni los seres que habitan la tierra, porque los Apóstoles condenan como idolá-
tricas las hermosísimas estatuas del paganismo griego, porque los Concilios truenan 
con sus decisiones contra el arte escultórico, porque los iconoclastas representan la 
encarnación de una heregía, y porque la escultura ni puede representar á Dios que es 
todo espíritu, ni á los ángeles.que son incorpóreos, ni á las vírgenes cuyas bellezas 
peregrinas son intangibles. 
Cuando la escultura empieza á irse apoderando de los elementos paganos, es 
cuando la Iglesia claudica, es cuando el jefe espiritual de las almas pugna por conver-
tirse en señor temporal de los cuerpos, es cuando las costumbres relajadas del alto y 
del bajo clero exigen la celebración frecuente de Concilios y la publicación diaria de 
decretos condenando la simonía y el barraganato, es en suma cuando llega la total 
relajación de la Iglesia en el siglo xvi. 
Entonces la Iglesia transige con la estatuaria, pero es porque al propio tiempo 
transige también con el paganismo. Paganas son las marmóreas estatuas de los escul-
tores italianos de aquella época; paganos son los frescos licenciosos que decoran los 
templos de la capital del orbe católico; paganas las fiestas gentílicas presididas por el 
Papa é historiadas por Cellini; pagana la afición á los estudios mitológicos; pagano el 
ensayo de resucitar el culto á Júpiter en el palacio de un Cardenal; pagana la tentativa 
de canonizará Cicerón, y pagana por último, la encarnación sintética de aquella época, 
del Papa León X, hijo de Médicis, Abad á los siete años. Arzobispo á los ocho. Cardenal 
á los trece y Pontífice á los treinta y siete. 
La escultura no puede ser más que pagana; porque necesita un Dios roto en peda-
zos que se llamen Júpiter, Apolo, Venus, Ceres, Juno y cuantos dioses pueblan el 
Olimpo; porque necesita atletas vigorosos, vencedores en los juegos olímpicos y nemeoSj 
que muestren al artista sus hercúleas musculaturas, y porque necesita ver todos los 
días á la hermosa Frine bajar desnuda á la playa para juguetear con las espumas de 
las olas. 
Blay ha huido de España donde el Renacimiento representa el sentimiento 
cristiano que resplandece en las obras de Murillo, Zurbarán, Berruguete, Cornejo, 
Morales, Montañés y Roldán, y ha sentado sus reales en la capital del arte mo-
derno donde los cánones del Renacimiento italiano, iniciado entre los pintores por 
Giotto y Masacio y entre los escultores por Donatello y Ghiberti, se cumplen con 
religioso respeto al realizar el arte mediante el estudio directo y sincero de la natu-
raleza. 
MIGI KI- BLAT. 
i 
Fotograbado de L . R. y C'.a 
LOS PRIMEROS FRIOS. 
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¿Llegará Blay á confirmar las halagüeñas esperanzas que su personalidad artística 
ha despertado? 
A esta pregunta sólo al tiempo toca responder, que no es cosa de que por una sok 
y primera escultura de un artista, juzguemos la total obra de ésto. 
Para 
posible tr 
J r A N VANCELL. 
que las gentes no se olvidaran de su nombre—supoi.iendo que esto fuera 
atándose de tan esclarecido y celebérrimo artista—Mariano Benlliurc se lia 
hecho presente en esta Expo-
sición mandando una tarjeta 
¿le visita con la cabeza del 
pintor Domingo. 
Cuando estuve en Roma 
la primera vez, hace cerca 
de diez años, acababa Ben-
lliure de modelarla, y enton-
ces como ahora, parecióme el 
busto del genial pintor no sólo 
una de las obras más perfec-
tas que han salido de manos 
de Benlliure, sino uno de 
los retratos más maravillosos 
que ha producido la escul-
tura. 
Podrá el dibujo estar en 
algún pedazo, exagerado hasta 
el punto mismo de sacrificar 
en aras del claro obscuro la 
integridad dé hueso tan i m -
portante como el frontal; mas 
á pesar de esto, es tanta la 
maestría con que se ha in-
terpretado el temperamento 
moral y material del retra-
tado, tanta la gallardía y es-
pontaneidad de la factura 
y tan blanda y carnosa la 
ejecución, que dejando á un 
lado el capitalísimo defecto 
Fotograbado de. L . R. y c* de que hemos hecho mérito, 
ALEGORÍA DE LA CONSTITUCIÓN. hay que confesar que una 
mmm 
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testa como la de Domingo basta por sí sola á crear la reputación envidiable de un 
escultor. 
Mariano Benliiure tiene bien ganada la legítima reputación que ha alcanzado y 
por esto no necesitaba haber remitido, para acrecentar su fama, el relieve que acom-
paña á la cabeza, pues enton-
ces seguramente no se hu- ANTONIO PEREHA. 
biera podido decir con razón 
que en las tres esculturas de-
bidas al cincel de Mariano 
Benliiure, lo bueno no es lo 
nuevo y lo nuevo no es lo 
bueno. 
Una alegoría de la Cons-
titución de Vancell, que re-
sulta bien como decorativa 
aunque pobre como símbolo. 
Una virgen de Garnelo, el 
vastago más joven de esta 
familia de artistas que co-
mienza ahora sus estudios 
bajo la inteligente dirección 
de Marinas. Un Colón de Gan-
dan as. Un San Francisco de 
Asís de Fuxá. Una estatua de 
Alvarez y Blanco muy bien 
puesta, titulada Dafnis. Una 
alegoría de la Arquitectura 
de Montero y Navas donde se 
refleja de modo evidente la 
personalidad de su ilustre 
maestro. Una estatuí ta de Pas-
tor y Valsero representando á 
una gentil muchacha que al 
contemplar los amores de dos 
palomos adivina lo que hasta entonces era para ella misterio desconocido. Un precio-
sísimo busto en mármol, de Moratilla, representando una niña, hija del Marqués de 
Cubas, y por último dos grupos: uno, de Parera, titulado Gerona donde aparece el 
ilustre general Alvarez, al lado de un patriota que se prepara para la defensa empu-
jando el retaco y de otro que ya vendió cara su vida en defensa de la patria 
Fotograbado de L. R. y C'.a Fotogra/ia de L. U. y C.» 
GERONA, 1809. 
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porque yace muerto sobre un montón de piedras de la desmoronada muralla; y 
otro de Adela Ginés cuyo asunto es una riña de gallos, donde muestra los visibles 
adelantos que va realizando tan distinguida artista, es lo único que merece la pena 
de ser examinado con algún detenimiento en la sección de escultura de la Exposi-
ción de 1893. 
ADELA GINÉS. 
Fotograb. de L . R. y C'.a 
CANTO DE VICTORIA. 
L A E X P O S I C I Ó N 
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L A EXPOSICIÓN D E L CÍRCULO DE B E L L A S A R T E S . 
Ni mejor ni peor que otras Exposiciones organizadas en el mismo local por el 
Círculo de Bellas Artes, la Exposición que acaba de abrir sus puertas al público, es una 
muestra sobrado elocuente del desaliento con que acuden nuestros artistas á estos 
certámenes, cuando ya cuentan de antemano y como cosa segura, con que el beneficio 
que han de alcanzar ha de ser escaso, porque escasa es también la participación que 
el público toma en estos concursos artísticos, que si en el extranjero logran despertar 
el interés de muchos y la curiosidad de todos, en este país pasan poco menos que 
desapercibidos para la inmensa mayoría de las gentes cuya educación artística no 
alcanza á comprender más que el arte que ponen en el ejercicio de su profesión 
Beloqui ó Gamborena ó la exquisita elegancia de que hacen gala Lagartijo ó el Guerra 
en la suya. 
Si todavía no ha pasado mucho tiempo desde que asistimos á la clausura de la 
Exposición Internacional, para que el público acuda á la que acaba de inaugurarse 
anhelando satisfacer un deseo há largo tiempo no satisfecho cual es el de la contem-
plación de las obras de arte, tampoco los meses transcurridos desde aquel importantí-
simo certamen han sido suficientes para que nuestros artistas tuvieran tiempo bastante 
de preparar algo de excepcional importancia, por lo cual, tengo para mí—aunque en 
estas profecías quisiera equivocarme—que la Exposición organizada por el Círculo de 
Bellas Artes es una lamentable equivocación por lo que se refiere al carácter que 
ostenta. 
Si el Círculo de Bellas Artes hubiera sido más modesto en sus propósitos y con-
tando, como no podía menos de contar, con que nuestros artistas apenas dieron por 
concluidas las obras que figuraron en la Exposición Internacional, pusiéronse á trabajar 
en las que enviaron á la Exposición de Chicago, recibiendo la convocatoria de la Expo-
sición que el Círculo pensaba organizar cuando amartillaban el último clavo en las 
cajas que contenían los cuadros y esculturas que en la América del Norte han de 
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mantener honrosamente la gloriosa tradición artística de España; y teniendo muy en 
cuenta estos datos, se hubiera contentado con organizar una modesta Exposición de 
estudios, bocetos y apuntes, ora estuvieran realizados al pastel, al óleo, á la acuarela, 
al carbón ó al agua-fuerte, creo yo que el público había de mostrar más interés del 
que segura y desgraciadamente prestará á esta Exposición. 
¿Qué significan un par de docenas de cuadros entre medianos, buenos y excelentes 
cuando el número de obras catalogadas es de 577? 
Aun suponiendo que el mérito de esos cuadros fuera bastante para calificar de 
admirable una Exposición, tal cosa podría suceder únicamente si esas obras no estu-
vieran desmerecidas por una numerosa y molestísima vecindad. 
Entre la Exposición que cerró sus puertas en Diciembre pasado y la Exposición 
que abrirá las suyas en Mayo venidero, no cabía otra cosa que una Exposición sin 
pretensiones, limitada sólo á dar á conocer á todas las personas que no frecuentan los 
estudios de los artistas, los apuntes en cartera y los estudios hechos directamente del 
natural, por la multitud de procedimientos que el artista tiene á mano para materia-
lizar su pensamiento. Además, realizando esto, los artistas españoles hubieran hecho 
algo que seguramente habría llamado poderosamente la atención del público, no sólo 
por la novedad de la nota que se imprimía al certamen, sino porque, como todo el 
mundo sabe, nuestros pintores, salvo rarísimas excepciones, no pueden rivalizar con 
los extranjeros en la profundidad del pensamiento y en la corrección del dibujo, pero 
cobran gran ventaja sobre estos en la frescura de la mancha y en la facilidad de la 
ejecución. 
Si en Alemania, donde los artistas gozan de una gran consideración social estando 
admitidos con sus familias en las reuniones de la más alta aristocracia, y donde las 
fiestas, bailes y conciertos tienen lugar las más de las veces, no en el palacio de un 
banquero, sino en el estudio de un artista, por lo cual es fácil conocer á todo el mundo 
en Yiena, en el atelier de Angeli, en Dusseldorf, en los de Achembach y Oéder y en 
Munich, en los palacios de Kaulbach y Achembach, y si en Francia, la sociedad pari-
sién más elegante y distinguida desfila un día á la semana por los estudios de Mun-
kascy, Bonnat, Garolus Durand, etc., etc., en España donde el artista hállase entregado 
casi siempre á la soledad de su taller, siendo escasos en número sus amigos, y estos 
sin otro título que el de camaradas, hubiera sido una feliz ocurrencia la del Círculo de 
Bellas Artes, si hubiese organizado una Exposición de apuntes y estudios donde fuera 
posible á todo el mundo estudiar la personalidad de nuestros artistas en el abandono 
de la intimidad, sorprendiendo el génesis de las obras de arte en sus primeros 
momentos, cuando muchas veces una gran idea está expresada por una línea borrosa 
é indecisa. 
La Comisión de Exposiciones del Círculo de Bellas Artes ha entendido las cosas 
de otro modo, al querer que el concurso ostentara cierto carácter de seriedad, y aunque 
en parte ha logrado su deseo al conseguir que figuren catalogados lienzos de Sala, 
Aranda, Sorolla, Madrazo (Raimundo), Mélida, Jiménez (Luís), Araujo, Plá, Garnelo y 
algún otro artista de reconocida fama, en parte también ha fracasado su propósito, por 
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que ni todas las obras de estos eximios pintores pueden calificarse de notables, ni han 
acudido otros muchos artistas de reconocido mérito, ni por otra parte la misma Comi-
sión organizadora ha podido sustraerse tampoco—para no exponerse ¿i que el concurso 
quedara reducido á un número muy escaso de cuadros—al deber de aceptar un número 
extraordinario de producciones debidas al pincel de artistas sin nombre ó aficionados 
sin pretensiones. 
Si en la Exposición internacional el nombre de Joaquín Sorolla se impuso á todos 
los artistas que concurrieron á aquel notabilísimo certamen; si en el actual Salón de 
los Campos Elíseos, siendo su personalidad totalmente desconocida para los pintores y 
los críticos franceses, ha merecido de los primeros el alto honor de que colocaran su 
obra en la Cymase, lugar reservado á los artistas que se mueven muy en primera línea, 
y los segundos se han ocupado de su obra con el detenimiento y el elogio que no suelen 
conceder á los artistas extranjeros, sino cuando estos ocupan preeminente lugar en el 
mundo cosmopolita del arte, llegando hasta el ponto de que Charles Iriarte, el heredero 
de Yollf en la crítica de Le Fígaro , al ocuparse de los lienzos de los grandes maestros 
entre los cuales no ha clasificado más que tres extranjeros, Mnnkascy, Alma Tadema y 
Sorolla, se ocupara de éste en términos altamente laudatorios para nuestro notabilísimo 
artista, nada tiene de extraño que en la Exposición del Círculo de Bellas Artes Joaquín 
Sorolla siga ocupando el puesto alcanzado por el mérito indiscutible de sus anteriores 
creaciones. 
Cinco son las obras debidas al pincel de Sorolla que figuran en la Exposición del 
Círculo de Bellas Artes. Un cuadro de género que representa el interior de una iglesia 
donde el pcárroco acompañado de dos muchachas, camareras de la Virgen de los Des-
amparados están engalanando la patrona de los valencianos con las joyas y preseas que 
ha de lucir en la procesión, mientras un monago que viene de la sacristía cargado con 
uno de los faroles que ha de ir en las andas, resbala en los escalones del presbiterio 
dando con su cuerpo en tierra y rompiendo el farol que rueda hecho pedazos por el 
pavimento de la iglesia, motivando las risas de las dos muchachas y una buena repri-
menda del buen párroco, es el asunto que Sorolla ha escogido para hacer un cuadro 
picaresco lleno de expresión y gracia. Otro hecho á toda luz en un huerto de naranjos 
en Valencia, iluminado por el ardiente sol de mi país, y tres lienzos más que son tres 
retratos magistrales, componen la colección notabilísima que Sorolla ha expuesto 
en el Palacio de Cristal del Retiro. 
Si el retrato del eminente orador D. Cristino Martes, perdido en mala hora no sólo 
para el esplendor de nuestra tribuna sino para el afianzamiento de la democracia espa-
ñola constituye una verdadera obra de arte, donde el pintor ha triunfado, gracias á su 
poderoso talento artístico, pues para hacer el retrato del eminente hombre público 
sólo pudo consultar una fotografía facilitada por quien le encargó la obra, los otros dos 
retratos, hechos directamente del natural, representan cada uno de ellos un triunfo 
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tan acabado y completo, que los ponen fuera del alcance de la crítica, en lo que ésta 
pueda tener de censura. 
Tanto en el retrato de su hija, donde no copió más que la cabeza, como en el de 
la mía, donde hizo no sólo todo el cuerpo y el espíritu que anima éste, sino también 
su amigo inseparable, un corpulento perro danés; Sorolla ha confirmado por completo 
JOAQUÍN SOROLLA. 
Fotograbado de L. B. y Ca Fotografía de L . R. y (7.a 
UN RESBALON. 
la verdad de cuanto dije cuando de él me ocupé á propósito de los cuadros que figu-
raron en la pasada Exposición, al afirmar que dominaba todos los géneros y todos los 
procedimientos con incomparable y sin igual maestría. 
El pedestal que para su propia gloria supo labrar en la Exposición Internacional, 
lo ha conservado agrandándolo, no sólo en el Salón de París, sino en la Exposición del 
Círculo de Bellas Artes y como todavía no se vislumbra en el horizonte sensible del 
arte español ninguna otra figura que pueda superar la personalidad ilustre de Joaquín 
Sorolla, éste sigue figurando por derecho de conquista á la cabeza de nuestros más 
esclarecidos pintores. 
Cómodamente arrellenado en un sillón frailuno, un clérigo de misa y olla, ancho 
de espalda y gordo de vientre, con la cara rebosando tanta grasa como la que soltaría 
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la mugrienta sotana, si se la sometiera á escrupulosa limpieza, es lo úuico que en la 
Exposición figura, debido al pincel del ilustre maestro Jiménez Aranda. 
La exactitud matemática del dibujo encajando la figura de una manera extraor-
JOSÉ JIMÉNEZ AHANDA. 
Fotograbado de L . E . y C.» Fotografía de L . R. y C * 
L A BUENA VIDA. 
diñaría, la ejecución admirable interpretando la calidad de los objetos, y la expresión 
asombrosa de aquella cara que retrata muy bien la paz en que el espíritu ha dejado 
siempre al cuerpo, hacen de este cuadro una obra maestra, digna de quien la creó. 
Sin que desmerezcan en nada los varios cuadros que Garnelo ha presentado, de lo 
que teníamos derecho á esperar de él, ocupan preferente lugar los que titula Dolce 
far niente, simbolizado por una hermosísima mujer medio desnuda echada en una 
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JOSÉ GARNELO. litera romana, y Aspasia y P é n -
eles que representa á los dos perso-
najes griegos en el momento que 
la célebre retórica Aspasia, amante 
primero, esposa después de aquel, 
le dicta el discurso sobre la guerra 
de Esparta. 
En estos dos lienzos, Garnelo 
ha conseguido lo que en mi opi-
nión no ha alcanzado en la Leeíura 
del Quijote, esto es, hacer una pin-
tura sólida para que las figuras ten-
gan cuerpo y realidad. 
Fotograbado de L. E . y C * Fotografía de L . R . y C.» 
ASPASIA Y P E R I C L E S . l^iera injusticia notoria ó ig-
norancia sin disculpa, juzgar de la 
ilustre personalidad de Raimundo Madrazo, por los dos lienzos que, debidos á su pri-
vilegiado pincel, figuran en este concurso. Titúlase uno Travesuras de la modelo, y es 
el otro, un admirable Retrato del Dr. Camisón, y aunque en éste la pincelada resulta 
un poco menuda y la ejecución, por tanto, peca de nimia é inocente, como en él 
encuentro un .exactísimo parecido—que es la primera cualidad que debe tener todo 
retrato—además de una gran precisión en el dibujo y una cierta elegancia encontrada 
dentro de la naturalidad en la postura del modelo, aquellos pequeños lunares, que 
serían tal vez graves tachas para quien conceda exclusiva importancia á la técnica de 
la pintura, no son bastantes, en mi humilde opinión, á desmerecer el mérito del 
retrato. 
Idénticos reparos podrían hacerse en buena lógica al lienzo que aparece reprodu-
cido en estas páginas, pues también la factura resulta algo pobre y mezquina; pero como 
quiera que las bellezas son mayores porque el asunto se presta mucho más para poner 
mejor de manifiesto las cualidades características de Raimundo Madrazo, hemos de 
detenernos, aunque no sea todo lo que quisiéramos, en el análisis de estas condiciones, 
que Raimundo Madrazo ostenta quizá en mayor grado que ningún otro pintor español. 
En el patrimonio artístico de Madrazo, figura en primer término la cualidad de la 
distinción, cualidad que supo heredar de quien le inició en los secretos del arte, el ve-
nerable maestro D. Federico Madrazo, y que más tarde supo acrecentar viviendo en la 
atmósfera saturada con todos los refinamientos del buen gusto que se respira en París, 
residencia acostumbrada de Madrazo hace muchos años. 
Si nuestros artistas no tuvieran el grave pecado de la vanidad y sí la virtud de la 
modestia, yo me permitiría .recomendarles que fueran á estudiar ante los cuadros de 
Raimundo Madrazo esa exquisita elegancia que palpita en todas sus creaciones y de la 
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que tan necesitados se hallan, por desventura casi todos nuestros artistas y muy espe-
cialmente nuestros pintores. 
De una parte, por las tradiciones de nuestra escuela clásica española, con todas las 
austeridades que nos impuso el espíritu religioso en las edades pasadas; de otra, por el 
aislamiento voluntario en que viven nuestros artistas, y del cual hacen gala, como si el 
artista, por el mero hecho descrío, tuviera que ser un bohemio intratable y desaliñado, 
RAIMUNDO MADRAZO. 
¡ S Í -
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Fotograbado de L . E . y C. Fotografía de L , R, y C'.1» 
TRAVESURAS DE L A MODELO. 
y en último término, por la carencia absoluta de buenos modelos, es el caso que nues-
tros artistas andan sobrado necesitados de ver á diario algo que influya en ellos de pode-
rosa manera para crear en el modo de sentir el arte y la forma de interpretarlo esa 
inimitable distinción que en tan alto grado poseen los artistas extranjeros. 
No he de recomendarles ciertamente, que procuren inspirarse en el arte de Jean 
van Beer, pues á éste niégole desde luego la condición de tal, al convert;rse en intere-
«i 
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sado halago para conquistar aquella parte del público cuyos gustos están más cerca de 
lo pornográfico que de lo artístico, no; pero sí he de aconsejarles que procuren estu-
diar con más detenimiento ese aspecto pulcro, cuidado y elegante de la vida, porque 
ésta no está representada exclusivamente por las miserias de unos y las cursilerías 
de otros. 
EMILIO SALA. 
La primera condición de la crítica es la imparcialidad, pero como no tengo el pro-
pósito deliberado de ejercerla por faltarme justo título para ello, podré permitirme en 
alguna ocasión pecar de parcial siempre que la franqueza de la confesión sirva de 
disculpa á la falta. 
Tratándose del maestro Sala, declaro ingenuamente que no puedo ser imparcial, 
no sólo por la sincera amistad que de antiguo le profeso sino por el encanto maravilloso 
que resplandece en todas sus obras, debido al dominio absoluto que tiene sobre las 
dificultades técnicas del pro-
cedimiento. 
Sala es de los pintores 
que conceden excepcional 
importancia á la factura, y 
por esto, con un talento in -
menso, derrocha éste á ma-
nos llenas por empeñarse en 
interpretar el natural con to-
dos los prejuicios que nacen 
del conocimiento previo que 
se tiene de la manera como 
se dehen pintar las cosas. 
Si Sala se mostrara más 
despreocupado en la forma 
como ha de modelar una 
cabeza y al pintar ésta, no 
fuera con el decidido propó-
sito de hacerla de éste ó del 
otro modo, sino únicamente 
con el deseo de interpre-
tar sinceramente el natural, 
acercándose lo más posible 
á éste, creo yo que Sala ha-
bía de utilizarse mucho más 
de las condiciones verdade-
ramente portentosas que tie-
ne como pintor. 
Fotograbado de L . K. y C'.a Fotografía de L . H. y C'.u 
RETRATO DE D. PLÁCIDO FRANCÉS. 
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Atento sólo á que la pincelada vaya por este ó el otro camino, Sala descuida no 
sólo la precisión del dibujo, sino la calidad de la pintura, y esto es algo más grave para 
quien como él, sólo aparece preocuparse por las excelencias del colorido. 
Si en el retrato de Echegaray la indecisión del dibujo sólo da al retratado un 
remoto aire de familia, siendo la factura por lo franca más que larga, abocetada, en el 
retrato de Francés, aun teniendo un parecido mayor, la línea resulta notoriamente 
desdibujada como lo prueba la unión del brazo con el hombro, y las pinceladas por no 
ligarse entre sí, ni aciertan á construir un pedazo sólido de pintura ni á dar atinada 
idea de la sencillez que siempre resplandece en el natural. 
EMILIO SALA. • 
Fotograbado de L . K. y C,> 
RENDEZ-VOÜS. 
Fotografía de L . E . y C. 
Conceder igual valor, como si la materia fuera idéntica, á la barba gris ó á la camisa 
blanca, á la palma rugosa y fofa de la mano, ó á la piel tersa y dura de la frente podrá 
ser un alarde de despreocupación, pero no es una prueba de que se ha intentado copiar 
honrada y sinceramente el natural. 
Dicho esto para contrarrestar el influjo que esta manera exclusiva de Sala pudiera 
ejercer sobre los artistas que empiezan, pues estos habían de recoger lo único que so 
recoge en la torpe imitación, que es precisamente lo malo y no lo bueno, digamos algo, 
aunque sea poco, de los otros dos cuadros de género titulados Rendez-vous y Flor de 
estufa, propiedad los dos del Sr. García y Vela. 
Las mismas causas que han influido en Raimundo Madrazo para que su pintura 
sea distinguida y elegante, han influido igualmente en Emilio Sala á que la suya lo sea 
también. 
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La permanencia de Sala en París ha despojado á éste de aquella realista tosquedad 
que resplandecía en E l valle de lágrimas para dotarle de una exquisita distinción y de 
un buen gusto extraordinario. Ahora bien, habiéndose apoderado Sala de este elemento 
que antes le faltaba ¿es provechosa su continuada estancia en París? Yo creo que no, y 
en la intención del voto no pesa sólo el egoismo de la amistad, sino el interés desinte-
resado del progresivo adelantamiento del arte nacional. 
A pesar de ser uno de los mejores discípulos de Sala, siendo el más entusiasta y 
constante de sus admiradores, Plá ha sabido conquistar una personalidad propia. 
Al ocuparnos de los lienzos que presentó en la Exposición Internacional, ya tuvi-
CECILIO PLÁ. 
Fotograbado de L. F . y C.a 
NUEVA MODELO. 
Fotografía de L. F . y C 
mos ocasión de examinar detenidamente su personalidad artística, clasificándola dentro 
de la escuela que rinde fervoroso culto al realismo. Entonces le censuramos porque 
desdeñara el elemento ideal preciso en toda obra de arte, y ahora tócanos aplaudirle 
de una manera entusiasta toda vez que en los tres cuadros de género que ha expuesto 
en el Palacio de Cristal—bautizado con este pomposo nombre, no sé por quién—mués-
tranos tres ideas sabiamente interpretadas. Margarita la tornera, Luna de miel y 
Nueva modelo son tres preciosos cuadros, de costumbres modernas los dos últimos, y 
tomado de un poema del inmortal Zorrilla el primero. 
Si en Margarita la tornera la composición resulta algún tanto rebuscada, aunque 
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como trozo de pintara nada pueda objetarse, sobre todo el segundo término que está 
hecho verdaderamente de mano maestra, en la Luna de miel y en la Nueva modelo, al 
mismo tiempo que pregonan las excelencias del ejecutante, ponen de manifiesto la 
fortuna con que en esta ocasión ha sabido disponer el artista las Figuras que encarnan 
las ideas desarrolladas. 
No puede decirse que haya una gran profundidad de pensamiento en la Nueva 
modelo, como seguramente tendrá ocasión de reparar el lector por el fotograbado que 
de dicho cuadro reproducirnos en esta página, pero la figura de la modelo es tan 
elegante para lo que aquí se estila en el género, y la del pintor resulta tan natural y 
sencilla, que no vacilo en afirmar sea este lienzo uno de los más acabados y completos 
que ha producido Cecilio Plá. 
Además de estos tres cuadros, el distinguido artista valenciano presenta dos retra-
tos, sobresaliendo el de Tomás Bretón por el parecido que la copia guarda con el origi-
nal y por la sencillez con que ha sido interpretado, lo cual contribuye en gran manera 
á que la obra tenga un reposo tranquilo y agradable. 
Marcelino ünceta, que es un buen dibujante y un mediano pintor, le pasa algo de 
lo que le acontecía á Doré, que dominando ia línea de una manera imponderable, 
jamás pudo vencer las dificultades todas del colorido. 
MARCELINO UNCETA. 
Fotogrcríta de L . R. y C'.ft Fotograbado de L . R. y C. 
UN ASUNTO MILITAR. 
Unceta se ha creado una sólida y legítima reputación dibujando al blanco y negro 
escenas militares, pero en cuantos cuadros ha puesto mano nótase á primera vista que 
su temperamento artístico es refractario á comprender en su justa y legítima relación 
el elemento color. 
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Inspirado en la manera de Detaille más que en la de NeuviHe, fáltanle á sus lienzos 
el ambiente que crea la distancia y el modelado que funde la pincelada, por lo cual 
resulta ésta seca, dura y en último término caprichosa. 
Quizá por lo mismo que en Unceta predomina la condición de dibujante sobre la 
de colorista, es por lo que muestra más empeño en sobresalir como lo segundo antes 
que como lo primero; mas reconociendo el esfuerzo laudable que supone el proponerse 
vencer una dificultad, Unceta, atento antes que nada á conocer en qué consiste su 
verdadera supremacía, debe abandonar un campo en el que es difícil obtenga un triunfo 
definitivo, para dedicarse á cultivar el arte del diseño, en lo que es un verdadero 
maestro. 
LUÍS BlíRTODANO. 
Del elemento joven que empieza hay algunos lienzos que no deben pasarse en 
silencio pur las relevantes condiciones que ponen de manifiesto. 
Peña Muñoz, con siete cuadros donde luce en todos ellos el cuidado que pone en 
interpretar escrupulosamente el natural; Andrade, con su demente, en cuyo trabajo las 
bellezas de la ejecución no se destacan todo lo que debieran por estar al servicio de un 
pensamiento poco afortunado; Arregui, mostrándonos la encantadora sencillez del que 
empieza, de la cual jamás debiera desprenderse el que acaba; Maura, con dos costu-
reras de palique hechas de una manera muy honrada; 
Tomás García Sampedro, en una Campesina asturiana 
muy notable, no sólo por la corrección del diseño, sino 
por la sobriedad de la factura que ha sabido interpre-
tar acertadamente la calidad de las cosas, condiciones 
ambas que también resplandecen en el cuadro de 
Bertodano donde pone de manifiesto los adelantos 
realizados por el joven artista, al ser este lienzo 
uno de los más encontrados de la Exposición por el 
camino de un realismo prudente y sano, y por último, 
Ugarte con un cuadrito que titula Noche luena, que 
es de lo mejor que hasta ahora lleva realizado, cons-
tituyen en unión de algunas manchas y apuntes de 
Ferrant, Jiménez (Luís), Muñoz Lucena y Luna las 
notas más salientes de la pintura de género. 
De las acuarelas y pasteles sólo debemos llamar 
la atención sobre una de Araujo, que es una obra 
maestra, y sobre uno de Várela Sartorio que está tra-
tado con sumo acierto. 
Entre la multitud de paisajes y marinas que se 
exponen en el Palacio de Cristal, nada hay que se 
Fotogmh. de L . R. y c* destaque de una manera vigorosa del montón de 
CAMPESINO. manchas é impresiones _sin_ cualidad alguna saliente; 
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más á pesar de esta falta de una nota que se imponga, debemos en justicia hacer 
mención de unos estudios muy ligeros, pero muy bien apuntados de Tomás Martin; 
de tres paisajes de Lhardy, uno de ellos al pastel, inferiores á lo que hasta ahora nos 
tenía acostumbrados; de dos de 
Beruete muy finos de color, espe- JULIÁN TORDESILLAS. 
cialmente el que titula F n los 
cerros de la Moncha-, de uno de 
Gártner, representando el Tajo en 
las cercanías de Toledo, donde el 
artista ha sabido interpretar el 
carácter especial de la localidad; 
de otros de Pombo muy lumino-
sos; y de algunos más de Tordesi-
llas, Bertodano, Carbonell y Arre-
dondo. 
Marinas son pocas y de es-
caso valor artístico, excepto una 
firmada por Martínez Abades que 
titula Un, remolque-, pues en las 
demás que expone este distingui-
do artista, como acontece con la 
de Pieltain, nótase extraordinaria dureza por lo limpia y precisa con que está puesta 
la pincelada. 
Aparte de los retratos de Sorolla, Madrazo, Sala y Plá, de los cuales ya nos hemos 
ocupado anteriormente, valen la pena de ser examinados con algún detenimiento el 
firmado por Mathias, hecho al pastel, que es muy hermoso; el de Francés, aunque 
resulto un poco aplastado; el de Pinazo, que por cierto no parece de su mano; el de 
Ricardo Madrazo, que pone cuanto 
está de su parte para emular las glo-
rias que en este dificilísimo género 
de pintura han alcanzado, antes su 
padre y ahora su hermano, y el de 
Moreno Carbonero, traído á la Ex-
posición después de impreso el Ca-
tálogo, y que es una obra excelente, 
como no podía ser menos, tratán-
dose de un artista de talento indis-
cutible. 
Respecto á la escultura, es tan 
poca y desgraciada salvo el Retrato 
de Susillo, el Proyecto de Frontón 
de Suñol, alguna estatuita de Alco-
Luís PIELTAIN. 
Fotograbado de L. R, y C* Fotografía de L . R. y C 
UNA MARINA. 
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JUSTO GANDARIAS. verro, con más traza de bibelot que de escultura 
seria, y la Japonesa, de Gandarias, que más vale 
dejarla en el olvido. 
Si la Japonesa de Gandarias es una de tan-
tas estatuas de comercio, á la cual falta la pri-
mera condición que deben tener las obras de 
este género para que sea codiciada la posesión, 
al no tener asunto y estar despojada de gracia, 
aunque á cambio de estas faltas tenga la buena 
cualidad de estar modelada con cariño; si las 
estatuí tas de Aleo verro merecen justos elogios 
por la difícil facilidad de ejecución con que 
han sido trazadas, y el Retrato de Susillo repre-
senta la nota más modernista en la sección de 
escultura, el Proyecto de Frontón, modelado por 
Suñol, significa la encarnación del clasicismo 
con toda la majestad y toda la sencillez que ca-
racteriza la más sublime de las escuelas escul-
tóricas. 
Ignoramos las causas que han podido influir 
en el ánimo del autor del Dante para no presen» 
tar el Proyecto de Frontón al concurso que al 
efecto se convocó, y nos abstenemos también de 
hacer comparaciones, porque siempre estas son 
oüosas, áun tratándose de cosas que al arte se 
refieran, donde muchas veces, más que conve-
nientes, son necesarias; pero no por esto hemos 
de callar lo que pensamos sobre este notabilísimo trabajo del distinguido académico. 
Si el pintor necesita tener muy en cuenta el asunto de su obra para amoldar á él 
en lo posible su ejecución, el estatuario no puede desconocer tampoco que el destino 
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PROYECTO DE FRONTÓN PARA E L PALACIO DE MUSEOS Y BIBLIOTECAS. 
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que á su obra se dé, ha de influir de manera soberana en el carácter que esta 
tenga. 
En aquella escultura que lia de vivir en íntimo y eterno consorcio con la arquitec-
tura, porque de ella forma parte integrante, el estatuario necesita buscar la sencillez de 
la línea, la tranquilidad del movimiento y el reposo total de la composición para que 
las estatuas no rompan con sus violentas posturas la matemática simetría de la linea 
arquitectónica. 
En este sentido, el Proyecto de Frontón, de Suñol, no sólo llena por completo su 
objeto, sino que me parece ser el único que se lia ajustado á estas leyes, que no por 
ser anticuadas, son menos verdaderas. 
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